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GALERIE OPÉRA JACQUES ARTAIN 30 AVENUE DE L'OPÉRA O'PÉ-222-:510 
PIÈCES DE FOUILLES IVOIRES PIERRES DURES TAPISSERIES MEUBLES 


Porcelaine de Chine 
Ep. Kang-hi 1662-1722 
— Ilauteur : TS cm — 


129, Champs-Élysées - BAL. 41-71 


FAÏENCES & 
PORCELAINES 
ANCIENNES 


DU X° AU XIX® SIÈCLE 


NICOLIER 


Expert près le Tribunal Civil 


SAVONNERIE ÉPOQUE LOUIS XVI - MÉDAILLON BLEU ROY 
BORDURES JAUNE ET VERT - DECOR POLYCHROME 
(2,50 X 3,50 env.) 


et les Douancs Francaises 


TAPIS D'ORIENT ANCIEN 
AUBUSSON — PETITS POINTS — SAVONNERIES 
COLPECMONNPIERRESIDURESNDENCEIINE 


, rs quai Voltaire - PARIS 
ACHATS - EXPERTISES - REPARATIONS 


Encyclopédie de la MUSIQUE 


Sous le patronage d’Igor Stravinsky 


Din conception entièrement nouvelle, cet ouvrage est le 

véritable dictionnaire encyclopédique indispensable au musicien 

professionnel comme à l’amateur de musique : mélomane averti 

ou non, discophile, auditeur de la radio, etc. Ils y trouveront 

rassemblés et rédigés par les plus hautes compétences françaises 

et étrangères toutes les données et tous les renseignements qu’ils 
peuvent désirer connaître. 


TEXTE 


Dictionnaire de musique 1520 pages 


22000 afticles : compositeurs, musico- 
logues, interprètes, avec biographie, œuvres, 
bibliographie, etc., les formes musicales, 
l'évolution de la musique, les instruments, 
les techniques, les disques, etc. 


Guide pratique de l’amateur 
de musique et livre d’or 220 pages 


Enseignement musical, concerts, festi- 
vals, bibliothèques musicales, éditeurs et 
marchands de musique, radio-télévision, 
discothèque, institutions (Jeunesses musi- 
cales, Unesco, etc.). 


Etudes musicologiques 420 pages 


rédigées par les meilleurs spécialistes (his- 
toire de la musique, problèmes musicaux 
contemporains, etc.). 


ILLUSTRATIONS 


1 620 reproductions en noit et en cou- 
leurs souvent totalement inédites ont été 
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En librairie début juin 19: 


FASQUELLE 


11, rue de Grenelle, Paris. 


vous présente le deuxième volume de sa collection 


LE XIX SIÈCLE FRANCAIS 


Ce siècle se caractérise par une grande diversité de style et 
de production. La sélection que le temps a déjà réalisée dans les 
œuvres du XVIII restait à faire pour ce siècle encore trop proche et 
par beaucoup d’aspects méconnu. Avec le concours des plus grands 

spécialistes et experts, Connaissance des Arts a dressé dans ce 
volume le bilan des valeurs artistiques dans les domaines suivants : 


PEINTURE : Les deux grands courants : la survivance de la peinture officielle et de l’académisme et les 
recherches nouvelles d’où sont sortis le romantisme, le réalisme, l’impressionnisme et la peinture moderne. 


MOBILIER : Les grands ébénistes, les bois en vogue, la succession des styles, les types nouveaux de 
meubles, la recherche d’un plus grand confort apparue avec le siècle. 


CÉRAMIQUE : La variété considérable des types, les innovations techniques, les grandes manufactures, 
l'interprétation des styles anciens. 


ORFÈVRERIE : Un type nouveau d’orfèvre, l'apparition du machinisme appliqué à l’orfèvrerie, l’art indus- 
triel, la joaillerie. 


TAPIS, TISSUS, PAPIERS PEINTS : L'apparition d’une tenture nouvelle, le papier peint, 
le XIXE siècle « siècle du tapissier », les capitons, les grandes manufactures de tapis. 


BRONZES, OBJETS D’ART : Le goût de l’antiquité, la recherche des objets anciens, la vogue des 
bibelots amusants et décoratifs, les matériaux nouveaux. 


SCULPTURE : Le renouvellement des thèmes, les sujets sociaux, la destination nouvelle des œuvres 
sculptées, la sculpture décorative et la petite sculpture. 


ENSEMBLES DÉCORATIFS : les différents styles de décoration, les diverses œuvres remises dans 
leur cadre. 
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COLLECTION CONNAISSANCE DES ARTS 


BULLETIN DE COMMANDE 
à adresser à CONNAISSANCE DES ARTS, 13, rue Saint-Georges, Paris (9) ou à l'agence de votre 
pays, dont l'adresse figure au générique, si vous habitez l'étranger. 


Un magnifique volume 24 499 Veuillez faire parvenir l'ouvrage « LE XIX° SIÈCLE FRANÇAIS » 


240 pages sur papier couché, à M. 
48 pages en quadrichromie, 

1 000 documents 

4950 F Ville 


—————————————————————— TT 
Règlement comptant par 


Adresse 


«LE XIXe SIÈCLE FRANÇAIS » 
| à l'ordre C] 
mandat | de C] 


C.C.P. (8 volets) Conn. des Arts [] 


Chèque bancaire 
1 volume : 4950 F 


Frais d'expédition en recommandé : 850 F 


Nous demeurons en outre à votre disposition 


Afin de recevoir ce volume avant pour vous fournir le premier album de la Conditi nt , 

l'épuisement du premier tirage, Collection CONNAISSANCE DES ARTS -onditions de règlement identiques aux 
. , . SE e C Dre . : 1 

envoyez-nous aujourd He bon de CMEMXNINNESSIREICAIRENAR A ANNICPAMIESSS conditions indiquées ci-dessus. 


PE 5 Mon 1 volume : 46500 F 
commande C1-joint ou sa copie hsible. Frais d'expédition en recommandé : 350 F 


Ch.-Ev. de t'SERCLAES, 
. administrateur 
# directeur général adjoint. 


Francis SPAR, 
rédacteur en chef. 


action : Paul GUTH, Eveline SCHLUMBERGER, Pierre 
NNE ; céramique, Jean NICOLIER ; argenterie, Stéphane 

; haute curiosité, Nicolas LANDAU; tableaux modernes, 

on TAILLANDIER ; architecture, Simone GILLE-DELAFON ; 
ubles, Christian HERAIL. Documentation rédactionnelle : 
oise OLIVIER-MICHEL. Documentation photographique : 
érald SCHURR ; assistant, Pierre KJELLBERG. Décoration : 
éalisation, Anne-Marie de COSTIGLIOLE ; recherches ei 
rganisation, Roselyne de BREMOND D'ARS ; conseils 
pratiques, Odile VAUDEVIRE et Jérôme RÉMON. Secrétariat 
e rédaction : Noële CHANTRE. Service illustration : photo- 
aphies et reportages, Pierre-Louis MILLET, Roland BONNE- 
OŸ, Patrice CLÉMENT : mise en pages, Geneviève COUR- 
ELLE; archives, Denise SPY; assistante, Antoinette BAUMIER. 


1 Lily LE ROUX, adjointe au rédacteur en chef. 


abrication: René DESGROUX et André BRUN, chefs du service, 
André LARMET, adjoint. 
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Connaissance des Arts exprime sa gratitude à tous ceux qui, 
on leur érudition ou leurs collections, ont bien voulu participer 

la réalisation de ce numéro, notamment à Mr. Charleston, 
conservateur au Victoria and Albert Museum: Mr, Watson, 
conservateur à la Wallace Collection ; Miss Scott-Elliot, conser- 
per des dessins à la bibliothèque royale du château de 

indsor ; Mr. John Summerson, conservateur du Sir John 
Soane's Museum ; M. J. Dominique Costa, conservateur des 
musées départementaux à Nantes ; Mme Auzas, conservateur 
du musée d'Orléans ; le conservateur du Bayerisches National 
Museum de Munich ; le conservateur du musée de Moulins ; 
Mr. Charles Clave, de l'institut Courtauld à Londres ; le Metro- 
politan Museum de New York; le directeur de la revue 
« Country Life » ; les éditions Batsford ; les éditions Larousse ; 
M. Pascault, secrétaire général de la mairie de Châtellerault ; 
Mr. Jonathan Cape; Mr. G.-L. Conran; M. Henri Samuel 
et M. Jean Feray, inspecteur des Monuments historiques. 


LI 
ABONNEMENTS 
Voir tarifs et conditions pour la France et l'étranger, page 84. 


PUBLICITÉ 


France : Régie-Presse, 133, Champs-Élysées, Paris (Bal. 12-91). 
Benelux : H, van Schendel, 5 rue Brialmont, Bruxelles. 
ltalie : Carlo di Pralormo, 12 via Lambruschini, Turin. 
La publicité est toujours présentée sous forme de placards 
encadrée ou précédée de la mention « communiqué ». 


DESSINS ET PHOTOS 


COUVERTURE : Cécile Beurdeley. — FAISONS CONNAIS- 
SANCE : Archives. — LA LETTRE D'INFORMATION : Connais- 
sance des Arts. — SCULPTURE : Archives photographiques : 
Connaissance des Arts-Patrice Clément. — L'HOTEL DE 
M. et Mne B.: couleurs, Connaissance des Arts-Pierre-Louis 
Millet: noirs, Connaissance des Arts-Pierre-Louis Millet, Roland 
Bonnefoy.— EMILE BERNARD: couleurs: Boitier; noirs, Boitier; 
Cauvin. — LE STYLE ADAM : R.-B. Fleming ; Metropolitan 
Museum of art; E. et D. Gibbs; London County Council; 
Leonard Card; Victoria and Albert Museum; County Life ; 
Archives : Connaissance des Arts-Patrice Clément, Pierre- 
Louis Millet. — PERSÉPOLIS : Cécile Beurdeley ; Roger Viollet ; 
Costa. — VERRERIES DU XVIIe SIECLE: couleurs: Boitier: 
noirs, Victoria and Albert Museum ; Photothèque; Girardeau : 
musée de Châtellerault: musée national de Munich; Guy 
Védère : Connaissance des Arts-lonesco, Pierre-Louis Millet. — 
IDÉES DE DÉCORATION : Connaissance des Arts-Patrice 
Clément, lonesco, Pierre-Louis Millet. — CHARLES LAPICQUE : 
couleurs : Connaissance des Arts — Roland Bonnefoy ; noirs, 
Hervochon : Lefébure : Villand et Galanis ; Cauvin, — HÔTE 

POMPADOUR : couleurs et noirs : Connaissance des Arts- 
Pierre-Louis Millet. — LE JEU DES QUESTIONS : Archives. — 
LEONARD DE VINCI : Royal Library, Windsor Castle ; J. Cape, 
édit.; Soprintendenza alle gallerie, Florence. — ACTUALITÉ DE 
L'ART : Connaissance des Arts et Archives photographiques. 


2 courrier des lecteurs. $-7 
_ Les livres sur l’art. 
La lettre d’information. 15 ; 
EES GRANDES ENQUETE 
Le xxe siècle s'annonce comme la plus 
qe jamais connue la sculpture de plei 
il est temps de tirer la sonnette d’alar: LÉ 
LES COLLECTION NEURS SAT 
Un jeune collectionneur de tableaux et de livre 
modernes décide de vivre dans un décor Louis XV. 22 
LESRCRÉ LEURS | | 
Un méconnu a ouvert la voie de la peinture moderne : 
Émile Bernard. 28 | j 
L'HISTOIRE DU MEUBLE 
Les particularités du style anglais Adam inspiré, comme 
le Louis XVI français et à la même époque, par 
l'antiquité. 34 | 
L’ARCHÉOLOGIE 
La cité royale de Persépolis, séjour des rois de Perse 
cinq siècles avant l’ère chrétienne, telle qu’on peut la 
voir aujourd’hui. 40 
LESSOPBJETSSDERCOLEECHONSS 
Un des grands inventeurs artistiques de la verrerie 
en France : Bernard Perrot. 48 


LES IDÉES NOUVELLES 
Une chambre à coucher à transformations et les trans- 
formations des petits vestibules. 56 


LÉSPEINIRESDURMOIS 
Lapicque et les lois d’optique qui transforment le sens 
des couleurs. 6o 


LES DEMEURES ANCIENNES 
En forêt de Fontainebleau, un pavillon construit avec 
l’aide de la marquise de Pompadour. 66 


UN JEU PASSIONNANT 
Votre connaissance des arts mise à l'épreuve par un 
nouveau « jeu des questions ». 72 


L'OBJET EXTRAORDIN AIRE 
Des dessins révèlent le sens dynamique du mouvement 
chez Léonard de Vinci. 76 


L'ACTUALITÉ DESSARTS 
Les expositions à Paris. 82 


Eat LES COURSNDENICENTES 
Objets d’art et de collection. 26 
Tableaux anciens et modernes. 54 
Sièges et meubles. 64 


Voilà cinq siècles, le roi des Perses, 
Darius 1°, fit construire dans la plaine 
de Chiraz une véritable cité de palais : 
Persépolis. Sculptées dans du calcaire 
à l'apparence du bronze, les frises 

qui ornent les murs reproduisent 
fidèlement le cérémonial en honneur chez 
les Sassanides, tels ces Phéniciens 

qui apportent leurs offrandes au souverain 
à l'occasion de la fête du Nouvel An. 
Après trente années de fouilles, 
Persépolis, resurgie de ses cendres, 

est devenue une des capitales 

du tourisme archéologique. 


_ANCI 


Jean-Baptiste 


Diette 


VENTE ACHAT 
RESITAU PA TION 


7, rue St-Anastase 


PARIS-3° TURbigo 45-71 
Ouvert tous les jours de 14 heures à 18 h 30 
Fermé le Dimanche 


Tissus de cCrin 


pour sièges 


DIRECTOIRE - EMPIRE - RESTAURATION 


moderne 


n. Société LE CRIN 


2 81, boulevard Beaumarchais 
PARIS (IIIe) ARChives 03-61 


Surprenant ! 
par son confort 
et sa souplesse, 
ce lit pliant 
(190X65) se range 
dans un placard 
(fermé 665 X 22 X 90) 


14 500 F 


matelas compris 
en 


Jean GTOSS 


225, avenue de Neuilly 


MEUBLES-DÉCORATION - CADEAUX 


NEUILLY / Seine - MAI. 48-54 


LUCIEN BLANC 


Membre de la Chambre Syndicale 
des Experts Professionnels 
PRIMITIFS 
TABLEAUX DE MAITRES 
PEINTRES CONTEMPORAINS 


TS 
HS 


cours Mirabeau, AIX-EN-PROVENCE 


HUILIERS ANCIENS 
PETITS SUJETS 

_ MONTÉS EN LAMPE 
 LUSTRES ANCIENS 
TRAVAUX SPÉCIAUX 

ABAT-JOUR 


7, rue des Filles-du-Calvaire | 
PARIS ARC. 32-09 


SPÉCIALISTE DU MONTAGE EN 
LAMPES DES PIERRES DURES 
ET BLANCS DE CHINE 


GALERIE 93 


93, rue du Faubourg-Saint-Honoré - PARIS-VIIIE 


TABLEAUX MODERNES 


- En permanence : 


J. 
MANTRA 


BANC BLENY 


V. ROUX 


Cjinette eore 
et Aeuri flisson 


exposent chez 
SAINT-GIL CLAUDE TABET 


29, AVENUE VICTOR-HUGO 
Tél. : KLÉber 10-33 


CHAMPION 


Décorateur - Ensemblier 
Spécialiste des meubles 


TÉLÉVISION 


toutes marques 
et des combinés radio-p.u. 


MODERNES OÙ DE STYLE 


assortis à tous intérieurs 


| 39, rue Saint-Georges 
| PARIS-9° LAM, 81-69 


DOCUMENTATION SUR DEMANDE 


CHOIX IMPORTANT DE LAQUES 
ET COROMANDELS ANCIENS 
POUR NOS MEUBLES CHINOIS 


ds sont re 
s-Élysées G. P. Paris 2 8 
ES, 85 bis, rue Réaumur, Paris C. 


ACHATS 


… SR : 
 GRERCHONS Eibies KV Déni GX PEN UD Pan rt OS 


ACHETONS meubles bois jaune, CHARLES X, bibelots D nantiques, 
opalines, petits meubles XVIIIe siècle. RÉCAMIER, 50, rue de 
France, NICE. 


SPÉCIALISTE TABLEAUX XIX® SIÈCLE, ACHÈTE immédiatement 
au max. peintures de cette époque et tableaux anciens. MARUMO, 
81, rue Le Peletier, PARIS. TAI. 68-51. 


_“ CHERCHE N°: 1 à 8 et 16 de GC. des A. Écrire RÉGIE-PRESSE 34 L. 


RECHERCHONS Nes 3, 4, 5, 6, 7, 8, 10, 17, 18, 19, 93. Fai Tee 
RÉGIE-PRESSE 34 P.' , Û ; aire offre 


._ RECHERCHE aquarelles navires anciennes signées Roux, Baugean, 


Ozanne, Pellegrin, etc. Faire offre RÉGIE-PRESSE 34 M. 


VENTES 


VENDS tableaux XVIIe siècle. Toiles, cadres, bois sculpté. Écrire 
RÉGIE-PRESSE N° 33 I. 


\ 


VENDS Nos 3, 9, 13, 22, 29, 31, 32, 33, 35, 37 à 47. Faire offre RÉGIE- 
PRESSE 34 A. 


VENDS Nos 9, 11, 12, 37, 38, 39, 41, 67 C. des A. Écrire J. TASS Y, 
164, Grande-Rue à ALES (Gard). 


VENDS N°: 8 et 9 C. des A. Faire offre RÉGIE-PRESSE N° 34 N. 


VENDS COLL. COMPL. C. des A. Faire offre RÉGIE-PRESSE 34 O. 


VENDS armoire laque de Chine. H. : 183. L. 130. P. 60. REINHARDT 
Jean, Antiquaire, DOUAI. Téléphone : 59. 


VENDS 12 premiers Nes C. des A. parf. état. Écr. RÉGIE-PRESSE 
34 R. 


PROPRIÉTÉS 


PRO. éch. appt CANNES résid. std. 95 m2? parc, vue, contre PROP. 
3 p., R.-C. ou ascens., sol. verd. bon quart. KEL. 03-42 - 20 H. 


DIVERS 


J.-B. DIETTE, 7, rue Saint-Anastase, PARIS. Tél. : 
Atelier D'HORLOGERIE ANCIENNE 

restauration de pendules en Corne, Boule, Vernis, Martin 

et de tous meubles anciens en marqueterie, acajou, boulle 


TUR. 45-71. 


RESTAURATION TAPISSERIES, TAPIS Orient et Aubusson 
SAVONNERIE, petit point. F. BLONDEAU Atelier, 11, rue 
Paul-Chatrousse. NEUILLY-SUR-SEINE. Tél. : SABlons 89-10. 

à la feuille sur bois LEGRAND-TARDIF 


DORUR et sur métaux — 29, rue Bayen. Tél. : ÉTO. 38-20. 


ET DIRECTION DE TRAVAUX DE DÉCORATION 


DORURE au mercure, copie d'Ancien, vernis vieil or, argenture, 
orfèvrerie, vermeil, J. STUDLER et Cie, 28, quai de la Rapée, 
PARIS (12°). Téléphone : DID. 62-00. 
ANCIEN MODERNE 
RESTAURATION LAQUES RECONSTITUTION 
A. BOUVERAT 
7, rue du Colonel-Oudot, PARIS (12°). Tél. : 


DORian 73-22, 


« L'ANCIEN DANS LE DÉCOR MODERNE » 
GALERIE ALAIN CAPEILLERES 
25, crs D'’Est-d'ORVES, 25, 3° étage, MARSEILLE 
MEUBLES - BIBELOTS - TABLEAUX - CHINE 
A DES PRIX MARCHANDS 


RESTAURATEUR meubles laqués chinois, Coromandel. Décor tous 
styles, XVIIe siècle. O.-C. CAPALDI, 2, rue de la Roquette (cour 
Mars), PARIS (11°). ROQ. 56-29. 


RESTAURATION de tableaux par spécialistes, ACHAT LETOUI- 
NEUR, 28, boulevard Raspail, PARIS. Téléphone : LIT. 07-58. 


GEORGES LUBRANO, MAITRE HORLOGER, 

5, rue des Lions, PARIS (4e). — TUR. 41-88. 
RÉPARATION - RÉNOVATION - RECONSTITUTION 
TOUTE HORLOGERIE ANCIENNE ET MODERNE 
Oiseaux chanteurs - musiques - baromètres anciens. 

Avee garantie totale. 
DÉPOSE ET POSE A DOMICILE 


ACHAT de bijoux anciens or et argent, et de pièces argent anciennes 
Restauration de bijoux anciens par spécialiste : GILLET, 19, rue d’Aï- 
cole, Paris 4e, ODE. 00-83. 


H PARIS. — « C'es 
certaine que vous 
terme, dans votre n | 
sur le «C» couron que 
lecteurs ne restent p 
poinçon — considéré 
Cheville — atteste que les pièces qui le 
portent sont en or contrôlé, je me crois 
obligé d'intervenir. » 

Cette idée serait absolument fausse, 
car ce poincon figure sur de nombreux 
objets en cuivre ou bronze, jamais en métal 
précieux. d'en fournirai moi-même les 
preuves à qui en douterait avec un flambeau 
en bronze argenté, également avec les 
serrures et charnières en cuivre d'un 
meuble de l'époque considérée. 

de ne veux pas dire que le cuivre n'était 
pas précieux dans la période 1745-1749, bien 
au contraire. Et c'est là que se trouve 
l'explication du mystère : il ne faut pas 
perdre de vue que nous sommes, en 1745, 
en grandes difficultés financières avec la 
guerre de la Succession d'Autriche. Les 
utilisateurs de cuivre ont dû payer au trésor 
royal une redevance spéciale qui était 
constatée par l'apposition d'un poinçon 
portant le fameux « C » couronné. Peut-être 
Cheville, maître balancier, ajusteur et véri- 
ficateur poids des espèces d'or et d'argent, 
a-t-il été un des recenseurs du fait même 
de sa profession, dont rien — pas même 
son enseigne — ne nous indique qu'il 
l'exerçait alors. Quoi qu'il en soit, le poin- 
çon en question ne lui était pas personnel, 
ayant été utilisé dans tout le royaume, au 
cours de cette période nettement délimitée, 
et certifie uniquement du cuivre recensé. 
L'attribution à Caffiéri étant au reste défi- 
nitivement exclue, je serai heureux si ma 
modeste contribution dissipait réellement 
ce que je ne croyais pas moi-même un 


mystère. » 
M. René RODIÈRE, 
240, rue Saint-Jacques, 
Paris (4°). 


N. D. L. R. — La thèse de notre corres- 
pondant semble logique. Mais alors, com- 
ment expliquer le poinçon composé d’autres 
lettres également couronnées, tel le I, signalé 
le mois dernier par l’un de nos abonnés 
de Sens. Et quels sont maintenant ce 
«Pet ce « M couronnés que nous indique 
Mme Coolen dans la lettre suivante ? 


H CRÉPY-EN-VALOIS.—« Je possède un 
coffret semblable à celui dont vous donnez 
la reproduction page 5 dans votre numéro 
d'avril dernier. La partie inférieure du cou- 
vercle porte les indications suivantes : 
« Au P couronné », rue Saint-Denis, n° 73, 
vis-à-vis celle des Lombards, au coin de la 
petite place Gastine, Charpentier, balancier 
ajusteur du trésor de la Couronne et de la 
Banque de France. De part et d'autre de 
cette inscription, deux tableaux donnent en 
gros, demi et grains, le poids des qua- 
druples, pistoles d'Espagne, genevoise, 
Louis de Berne, Louis de Prusse, livres, 
francs, louis et guinées. 

Ce coffret contient une fine balance à 
plateaux de cuivre et deux séries de poids : 
1° des fragments de feuilles de cuivre pour 


les grains : — 6 valeurs : 8 grains, 4, 5, 6, 
18 et 24 grains ; 2° des godets emboîtant en 
bronze pour les gros : — 5 poids : 4 gros, 


2, 1, demi et autre demi. 

de vous signale les poinçonnages 
Pour le quatre gros : Poinçonnages, |, 
15 g 6. — II, une fleur de lys. — 1Il, M cou- 
ronné. — Deux gros : |, 7 g 8. — Il, une 
fleur de lys. — III, V (ou A) entre deux 
étoiles et un poinçon ovale que je n'ai pas 
pu déchiffrer. — Un gros : 1, B. — II, D. — 
Demi-gros, cuvette (se chevauchant) 


IV, X. — V, Z, — VI (sur l'envers), U. — 

Demi-gros (disque) : 1, 1 g 93. — Il, fleur 
de lys. — 111, H. — IV (sur l'envers), U. » 
Mme P. COOLEN, 

16 bis, rue de Soissons, 

Crépy-en-Valois (Aisne). 


Le Christ 
avait-il le cœur à droïîte ? 


Æ PÉRIGUEUX. — « Depuis ses premières 
représentations, qu'il s'agisse du Christ 
en croix, de la scène du Crucifiement, des 
dépositions de Croix ou des Pietà, que ce 
soit chez les primitifs italiens ou chez les 
Flamands chez Mantegna, chez Bellini et 
même au delà, le Christ est représenté avec 
une blessure sous le sein droit et non sous 
le sein gauche, comme on pourrait s’y 
attendre si vraiment le coup de lance du 
soldat lui fut porté au cœur. Comment 
s'explique ce fait? S'agit-il d'une erreur 
séculaire consacrée par la tradition (la 
Crucifixion de Daphni, datée du XI°siècle, 
et déjà la fresque du Crucifiement de 
l'église Santa-Maria-Antiqua à Rome, fres- 


as sur l'idée que ce 
à tort comme celui de 


Le Christ de Moissac du 
XVe saigne du côté droil. 


L'Amérique vous parle 


Æ NEW YORK. — « Votre numéro d'avril 
de cette année est l’un des meilleurs. Il est 
agréable de voir que vous rendez hommage 
à Emilio Terry. Il apparaît, pour beaucoup 
d'entre nous, comme le seul homme en 
France qui travaille dans la tradition. Il y a 
huit ans que M. Charles Mauricheau- 
Beaupré me parla de la maquette de l'esca- 
lier des Ambassadeurs, de M. Arquinet. 
Vous ne faites pas mention de l’ancien 
conservateur du musée de Versailles. de 
crois, en effet, que ce fut M. Mauricheau- 
Beaupré qui fut à l'origine du projet de 
reconstruction de ce grand escalier. N'est-il 
pas possible d'apporter cette précision à 
l'attention de vos lecteurs ? Un autre plaisir: 
votre article sur les quadriges 1900 du 
Grand Palais. C'est une période qui, en 
architecture et en sculpture, a été trop long- 
temps négligée. L'œuvre de Georges Reci- 
pon est digne d'éloges, mais je pense 
qu'elle a été surpassée par un de ses com- 
patriotes, Jules-Alexis Coutan, dans notre 
ville. Je vous adresse une photographie du 
grand groupe sculpté qui s2 trouve sur la 
façade du Grand Central Terminal. Mer- 
cure, debout, entre Hercule représentant 
la force physique et Minerve la force intel- 
lectuelle, a derrière lui l'aigle, notre emblè- 
me national. Whitney Warren, l'architecte 
du Terminus, persuada William Kissam 
Vanderbilt de confier à Coutan l'exécution 
du groupe. Whitney Warren, comme vous 
vous en souvenez, était un élève de l'école 
des Beaux-Arts et l’un de nos meilleurs 


Mercure entouré des « forces ». 


architectes. Jde ne crois pas que son amitié 
pour votre pays ait été oubliée. L'œuvre de 
Coutan est plus classique que celle de 
Recipon et certainement meilleure, Le 
dessin de «l'Homme triomphant de la 
» Discorde » est un peu faible comparé au 
Mercure de Coutan. 

Il y a également un autre artiste de cette 
époque qui devrait sortir de l'oubli : c'est 
Victor Laloux. de vois que sa gare d'Orsay 
va être transformée en aéroport. Ne serait-il 
pas possible de lui rendre hommage à 
l'occasion de cette transformation ? Vous 
pourriez obtenir un éloge de l'un de ses 
anciens élèves, M. William Adams Delano, 
qui construisit l'ambassade de la place de 
la Concorde, l'un des rares survivants de 
ce que nous appelons l'âge de l'Elégance 
ou la Renaissance américaine dans les arts 
— l'équivalent de votre « Belle Epoque». 

Henry HOPE REED jÜr., 
238 East, 24 Street, 
New York City 10 (U.S.A.). 


LES EXPERTS 


Membres de la Chambre Sundicale des Experts professionnels 
8, rue Bonaparte (Dan. 47-30) 


ANTIQUITÉ, MOYEN AGE, ART NÈGRE, ORIENT 
Ratton Charles, 14, r. Marignan, ÉLY. 58-21 (Tribunaux et Douanes). 
Exp. près la Cour d'Appel. Tribunal Civil et Douanes. 
ART NÈGRE, HAUTE ÉPOQUE, ART ANTIQUE, FOLKLORE 
Roudillon Jean, 51, rue Bonaparte. DAN. 90-06. 
DENTELLES, BRODERIES, TISSUS 
Debray (Mme M. L.), 169, boulevard Malesherbes, WAG. 73-54. 
EXTRÊME-ORIENT, ART NÈGRE 
Portier André et Guy, 24, rue Chauchat. PRO. 86-84. 
JOAILLERIE, ORFÈVRERIE : 
Boutemy Roger, 9, rue Saint-Florentin. OPÉ. 96-23 (Tribunal de 
Commerce et Domaines). 
Helît Jacques, 14 bis, av. Bosquet - PARIS (7e), INV. 60-60 (D. Fr.). 
Reinaeh et de Fommervault, 17, rue Drouot. PRO. 89-82 (Cour d'Appel, 
Tribunal et Douanes). 
LIVRES ET AUTOGRAPHES 
Chrétien Pierre, 178, Faubourg-Saint-Honoré, Paris (8°). ÉLY. 52-66 
(Douanes et Tribunaux). 
Vidal-Megret (Mme J.), Librairie G. Andrieux, 154, boul. Malesherbes. 
CAR. 00-69 (Douanes). 
ORIENT ET EXTRÊME-ORIENT 
nl ue 4, rue de l'Élysée. ANJ. 97-49 (Tribunal de Commerce, 
ouanes). 
MEUBLES ET OBJETS D'AMEUBLEMENT 
Dillée, 54, rue Taitbout. TRI. 31-47. 
Filsjean André, 10 bis, rue Paul-Baudry. ÉLY. 54-88 (Douanes). 
Prost L.-H., 6, rue du Cirque. BAL. 36-81 (Tribunaux et Douanes). 
Richard Jean-Louis, 6, rue Aumont-Thiéville. ÉTO. 50-50 (Cour d'Appel, 
Tribunal Civil et Douanes). 
TABLEAUX ANCIENS 
Antonini Paul, 3, rue de Miromesnil. ANJ. 27-33 de 16 à 18 heures. 
Blanc Lucien, 44, cours Mirabeau, Aix-en-Provence (Appel). 
Martin Émile, 8, rue Bonaparte. DAN. 47-36 (Tribunal, Domaines). 
TABLEAUX MODERNES 
Brame Paul, 68, boulevard Malesherbes. LAB. 16-89. 
D’Atri Alberto G. (Écr. Moderne ITALIENNE), 62, rue La Boétie. 
ÉLY. 00-30. 
Dauberville J. et H. (Bernheim Jeune), 83, Faubourg-Saint-Honoré. 
ÉLY. 54-28. 
Dubourg Jacques, 126, boulevard Haussmann. LAB. 02-46 (Tribunaux 
et Douanes). 
Durand-Ruel Charles, 37, avenue de Friedland. ÉLY. 06-74. 
Lorenceau Bernard, 18, rue La Boétie. ANJ. 46-10. 

Pacitti André, 35, avenue du Général-Sarrail. JAS. 10-72 (Douanes). 
TAPIS D'ORIENT ET D’EXTRÊME-ORIENT 
Trémoulet Pierre, 66, boulevard Malesherbes. LAB. 68-32 (Domaines, 

Tribunaux Civil et de Commerce). 
Bechirian Roger, 47 bis, rue du Bois-de-Boulogne, Neuilly-sur-Seine. 
MAI. 53-18. 
Chevalier Georges, 12, rue Notre-Dame-des-Champs. LIT. 10-62. 
FAIENCES ET PORCELAINES ANCIENNES 
Nicolier Jean, 7, quai Voltaire, Paris (7°) (Cour d'Appel, Tribunal 
Civil et Douanes.) LIT. 91-02. 
MÉDAILLES ET MONNAIES ANCIENNES 
Bourgey Émile, 7, rue Drouot. PRO. 88-67 (Tribunal de la Seine). 
Vinchon Jean, 77, r. de Richelieu. RIC. 16-11 (Tribunal Civil de la Seine). 


GALERIE PAUL PETRIDES 


Expert près les Douanes Françaises 
MAITRES IMPRESSIONNISTES 


et 
GRANDS PEINTRES CONTEMPORAINS 
53, rue La Boétie — BAL. 35 51 


COMPAGNIE DES EXPERTS EN AMEUBLEMENT, LIVRES 
ANCIENS, OBJETS D’ART ET D’ANTIQUITÉ, SCULPTURES, 
TABLEAUX, TAPISSERIES ET TIMBRES-POSTE, PRES LA 
COUR D'APPEL ET LE TRIBUNAL CIVIL DE LA SEINE, Siège 
Social, 24, rue Chauchat, PARIS (9°). Téléphone : PRO. 86-84. 
EXTRÊME-ORIENT, ART NÈGRE 
Portier André et Guy, 24, rue Chauchat. PRO. 86-84. 
CÉRAMIQUES ANCIENNES 
Nicolier Jean, 7, quai Voltaire, Paris (7°). (Cour d'Appel, Tribunal 
civil, Douanes). LIT. 91-02. 
TABLEAUX MODERNES 
Dubourg Jacques, 126, boul. Haussmann, Paris (8°). LABorde 02-46. 
TAPISSERIES ANCIENNES ET TAPIS D'ORIENT 
Chevalier Georges, 12, rue Notre-Dame-des-Champs, LIT. 10-62. 


ANCIENS 
] 


LIBRAIR 


GRAPHES 
È 


NT ENATME 
ARnot 14-49 


E 


d Haussmann, : 
Catalogue périodique gratis sur demande 


Gaston REINACH 


Expert joaillier 
Près la Cour d'Appel et le Tribunal Civil de la Seine 
et 


Gérard de FOMMERVAULT 
Expert joaillier 
Près les Douanes Françaises 
Arbitre près le Tribunal de Commerce 
17, rue Drouot, Paris — PROvence 89-82 


É 


| Magasin 


Bu he 


 ANTIQUITÉS 


DIX-HUITIÈME SIÈCLE 
Petits meubles de Paris et porcelaines 


JEANNE-MARIE BÉALU 


Lit. 46-53 169, bd St-Germain, Paris 


GALERIES 


Berggruen et Cie, 70, r. de l’Université, Paris. Téléphone : BAB. 02-12. 


MATISSE. Dessins et sculptures inédits. 


Drouand-David, 52, Fg-St-Honoré. Maîtres Modernes et Jeunes Peintres. 


Bernheim Jeune - Dauberville, 83, Faub.-Saint-Honoré et 27, avenue 


Matignon, Paris (8°) ÉLY. 54-28. Berjeune-Paris. Spécialiste 
TABLEAUX MODERNES, LIVRES D'ART : 
Fermé en Août, réouverture le ir Septembre. 


30, rue Cambacérès, Paris (8°). ANJ. 37-61. 
TAPISSERIES MODERNES D’AUBUSSON 
présentées par Denise Majorel. 


GALERIE 93, 93, Fg-Saint-Honoré. BAL. 07-21. Tableaux modernes. 


BLENY, Jef BANC, MANTRA. 


Galerie Lhomond, 4, rue Lhomond, PARIS. Téléphone : ODÉ. 43-85. 


En permanence : Peintures de SCHWARZ-ABRYS. 


DANIEL CORDIER, 8, rue de Duras, Paris (8°). D'ORGEIX, peintures, 


dessins, objets. En permanence DUBUFFET, CHADWICK, 


MICHAUX. 


Pendant l'Exposition que Gregorio SCILTIAN fit en avril dernier à 


la Galerie René Drouet à PARIS, une des toiles de cet artiste fut 
vendue pour 6 millions. 


Œapisseries 
Anciennes 
Œapis 


al 
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aison Chevalier 
Georges Chevalier 
Expert près La Cour d'Appel et 

Le Œribunal civil de Paris 
de vente, 12, Rue N. D. des Champs 
Üestauration - Uettovaae 
Garde - Entretien 


64, B4 de la Mission Marchand 
Courbevoie - DEF. 26-01-2-3 


LES PLUS GRANDS. ATELIERS EXISTANTS 
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PEINTRE DE LA RÉALITÉ 


BUCINTORO--VENISE 


JUIN-OCTOBRE 


A CARNAVALET ” 


BOULEVARD RASPAIL, PARIS-7€ 
LIT. 67-08 — MÉTRO BAC 


MEUBLES ET SIÈGES ANCIENS 


BIBELOTS - LUMINAIRES 


ORFÈVRERIE ANCIENNE ET DE STYLE 


SPÉCIALITÉ DE ‘LISTES DE MARIAGES ”’ 


Le Philosophe » 


SCILTIAN 


L'INTERMÉDIAIRE 
DES CURIEUX 


DEMANDES 


N° 289. Le gentilhomme au jabot de 
dentelle. — « J'ai réussi à identifier un 
buste en bronze que je possède grâce 
à une gravure conservée à la Bibliothèque 
nationale. C'est celui de Jean-Benjamin 
de Laborde, premier valet de chambre de 
Louis XV, premier général guillotiné en 


Jean-Benjamin de Laborde, 
qui fut guillotiné en 1794. 


1794. Jde désirerais connaître la personne 
qui aurait la terre cuite ou le marbre de 
ce buste en bronze non signé. Pour moi, 
cette facture est de Jean-Baptiste Lemoine, 
sculpteur, qui faisait chaque année le 
portrait de Louis XV (1704-1778). C'est 
peut-être aussi la facture de Pajou, 
mais alors il faudrait penser que ce dernier 
aurait fondu ce bronze d'après une sculp- 
ture beaucoup plus ancienne, car le per- 
sonnage était valet de chambre du roi à 
l'âge de vingt-cinq ans, c'est-à-dire au 
moment où il est représenté ou à peu près, 
soit de l’an 1759 à 1762. » (M. Gérard Pesme, 
Angoulême.) 


N° 290. Le corsage rouge. — « Nous 
espérons que votre revue pourra nous 
aider à retrouver la « Jeune Femme au 
corsage rouge » de Renoir qui était la 
propriété d'un collectionneur, M. Sydney 
R. Birgut, de Londres. Ce tableau était 
exposé en 1920 chez Durand-Ruel et appar- 
tenait, en ce temps-là, à la collection 
Georges Bernheim. Malheureusement, 
d'après les informations reçues, les papiers 
de feu M. Bernheim ont été pillés par les 
Allemands lors de la dernière guerre. 
Nous essayons d'établir le nom du modèle, 
l'année exacte de l'œuvre (nous pensons 
entre 1890-1896) ainsi que le nom du ou 
des collectionneurs qui avaient possédé ce 
tableau entre 1892-1896 et 1920. » (Question 
posée par M. Philip Laski, c.0. Harrington 
et Co, Londres.) 


N° 291. — Une pendule allégorique. — 
« Voici la photo d’une gravure d'environ 
80x65 cm, représentant une pendule offerte 
par l'amiral d'Estaing au bailli de Suffren 
en souvenir de ses victoires. Elle est uni- 
quement composée d'allégories dont 
l'explication longue et très compliquée 
se trouve dans la légende. Un de vos 
lecteurs aurait-il connaissance de l'exis- 
tence de cette pendule? » (Comte de La 
Borderie, La Glayolle, Charente.) 


Un sujet de pendule inédit: 
les victoires du bailli de Suffren. 


N° 292. Un ébéniste flamand. — « Je 
possède une vitrine style Louis XV liégeois 
portant l'estampille L. Rosnay, dont voici 
le fac-similé. Qui pourrait me renseigner 
sur l'identité de cet ébéniste? » (M. Jean 
Dupont, Nimy, Belgique.) 


Ga 


L'auteur d'une si belle 
signalure esl inconnu. 


N° 293. Les frères sculpteurs. — « Je 
m'intéresse aux frères sculpteurs François 
et Jérôme Duquesnoy, et ce pour trois 
motifs : 1° je suis comme eux Bruxellois 
de naissance et de la même paroisse; 
2° je suis grand amateur de sculpture; 
3° je possède un superbe Christ en ivoire 
attribué à Jérôme Duquesnoy. Je possède 
aussi une ancienne gravure représentant, 
paraît-il, Jérôme Duquesnoy, dont je vous 
envoie la reproduction. Il semble assez 
probable que c'est la copie d'un portrait 
peint. Ce portrait existe-t-il encore ? Où 
se trouve-t-il? par qui a-t-il été fait ? » 
(M. Albert Maus, Murango par Usumbara, 
Congo belge.) 


Qu'est devenu le portrait origi- 
nal de Jérôme Duquesnoy ? 


RÉPONSES 


N° 272. La famille Tahan (question posée 
dans le numéro de mars 1958). — « C'est 
une vieille famille d'origine spadoise, une 
rue de la localité porte ce nom. Voici ce 
que j'ai trouvé sur le peintre Jd.-H. Tahan, 
peinture signée et datée de 1824. Il s'agit 
de Jean-Hubert Tahan, né à Spa en 1777 
et mort en 1843. Ce peintre sut se faire, dans 
les premières années du XIX° siècle, une 
certaine réputation comme peintre d’'his- 
toire et de sujets religieux. Tahan fit partie 
des conscrits de l'an Vil et dut se rendre 
au dépôt de son régiment à Paris. Là, il 
réussit à entrer dans l'atelier des David 
qui, appréciant le talent du jeune homme, 
parvinrent à le faire exempter du service 
militaire. Il doit rester des toiles de ce 
peintre devenu Français à Bordeaux, 
Bayonne et autres villes. » (M. P. Den 
Dooven, professeur d'histoire, Theux, 
Belgique.) 


Æ «Je vous signale que je possède un 
nécessaire d'ivoire contenant des ci- 
seaux, etc., en or avec, gravé sur la serrure, 
« Tahan rue de la Pais » (cela me vient 
d'héritage d'une vieille demoiselle de Cis- 
ternes de Veille qui me l'a laissé à sa mort). 
de ne sais pas si cela peut avoir un intérêt 
pour ceux s'intéressant à la famille Tahan. » 
(Mme Pernet, 12, rue Pavée, Paris (4°). 


Æ « Etant probablement une des dernières 
descendantes de J.-H. Tahan, je puis peut- 
être vous donner quelques renseignements 
sur lui. Il fut élève de David. Je pense que 
son frère ou son cousin, qui avait un maga- 
sin d'antiquités à Paris, a hérité de ses 
œuvres et qu'il en emporta en Amérique. 
Quand mes grands-parents héritèrent, un 
avocat de Spa partit pour recueillir l'héri- 
tage. Les toiles furent expédiées mais 
n'arrivèrent jamais. Trois toiles que l'avo- 
cat ramena lui-même nous furent distri- 
buées. Je possède toujours celle qui revint 
à mes grands-parents. » (Me Gérard, Ker 
Anne, 40, rue de la Sauvenière, Spa, Bel- 
gique.) 


ans Richter-Haaser et l’or- 
que de Vienne sous la 


nent éblouissant des magnifiques 
ertos pour piano de Schumann et de 
Grieg 
prédilection : aux xvI® et xvire c’est le luth, 
au xvie le violon, au xix® le piano ; c’est 
au piano que les romantiques confient leurs 
peines et leurs joies ; il reste le fidèle traduc- 
teur des tourments de leur âme, de leurs 
élans amoureux ou même de leur sentiment 
patriotique. Les partitions pour piano seul 
signées Chopin, Liszt, Schumann ou 
Schubert sont innombrables : leurs 
concertos pour piano sont plus rares, mais 
parmi ceux-ci, le Concerto en la mineur de 
Schumann occupe une plac: de choix ; c’est 
l’expression parfaite de la tendresse, de l’en- 
thousiasme et, musicalement, une des plus 
belles pages de la littérature pianistique avec 


orchestre. Schumann l’a composé pendant 


une période particulièrement importante de 
sa vie : les premières années de son union 
avec Clara ; et ce concerto correspond égale- 
ment pour Schumann à un élargissement 
de son langage musical : en effet depuis 1840 
le musicien considère que le piano seul est 
devenu une forme d’expression trop étroite 
pour les besoins de sa création et successi- 
vement il s’est lancé dans les lieder, puis 
dans la composition symphonique dont ce 
concerto reste un des meilleurs exemples. 

S’il faut tenir compte de la nationalité 
allemande de Schumann pour comprendre 
son œuvre, il est non moins évident qu’on 
ne peut parler de Grieg sans ajouter immé- 
diatement qu'il est Norvégien. Cette Nor- 
vège nous la retrouvons dans une étonnante 
fraîcheur d'inspiration et dans l’emploi très 
fréquent des thèmes populaires de son pays. 
Mais le Norvégien Grieg ne fut pas moins 
influencé par le mouvement romantique 
allemand, puis par Wagner et même par 
certains compositeurs français de son 
époque. À des titres divers, nous retrouvons 
ces quelques influences dans le Concerto en 
la mineur où la forte personnalité du compo- 
siteur reste toujours présente. 

Le pianiste Hans Richter-Haaser met 
toute sa sensibilité et sa parfaite maîtrise 
pianistique au service de ces deux concertos : 
il exprime tant la fougue et la fantaisie du 
Concerto de Schumann que la fraîcheur du 
Concerto de Grieg. Il est, dans cette tâche, 
magnifiquement secondé par l'Orchestre 
Symphonique de Vienne sous la baguette de 
Rudolf Moralt. Une technique d'’enregis- 
trement parfaite, une présentation luxueuse 
accompagnée de textes détaillés accroissent 
encore la valeur de cette magnifique réali- 
sation. 


dolf Moralt nous offrent un. 


Chaque siècle possède ses instruments de 


» L À Le d - 
Ils nous offrent, urs meilleurs ar 
gements, une heure de cette musique d’am- 
biance tant prisée aux États-Unis et dont la 
vogue touche maintenant l’Europe, musique 
pour rêver ou musique pour danser, musique 
des grands dancings et des petits studios, 
musique à ne pas écouter le front dans les 
mains, mais les yeux dans les yeux. s 

Cette musique d’ambiance, qui n’est ni 
une déviation du jazz, ni une musique 
symphonique abâtardie, se présente bien 
comme une création originale correspon- 
dant à un fait sociologique : la présence 
d’un fond sonore permanent dans la vie 
quotidienne américaine ; l’origine de cette 
musique fut essentiellement radiophonique : 
les radios américaines, voulant soutenir la 
lutte contre la concurrence de la télévision 
et disposant de vastes possibilités maté- 
rielles, ont permis aux arrangeurs les plus 
compétents de travailler exclusivement pour 
la radio et de composer des partitions pour un 
effectif orchestral important ; un des pion- 
niers de ce mouvement n’est autre qu’'André 
Kostelanetz ; après un départ fulgurant, la 
musique d’ambiance a connu un dévelop- 
pement prodigieux grâce à l'apparition du 
disque microsillon. Elle a attiré des musi- 
ciens célèbres en tant que jazzmen ; ainsi 
Errol Garner n’hésite pas à jouer avec la 
grande formation de Mitch Miller (il paraît 
même qu'il en raffole) et conserve son style 
inimitable qui a fait son succès tant dans 
ses interprétations en piano solo qu’en trio. 

Nul doute que le public français, déjà 
sensible à la musique d’ambiance par le 
truchement de formations françaises qui se 
sont directement inspirées du style améri- 
cain, ne soit maintenant conquis par ces 
enregistrements venus d’outre-Atlantique. 

Ce disque a bénéficié par surcroît d’une 
réalisation technique mettant pleinement en 
valeur la richesse sonore de chacun des 
morceaux ; il est également accompagné 
d’un album richement illustré. 


PHILIPS 


EN VENTE 
EXCLUSIVEMENT 


CHEZ LES DISQUAIRES 


nn. D 


AOÛT 1958 


LA COLLECTION 


La collection Philips-Réalités, conçue et réalisée en étroite collaborati 

soeur Phonographique et la revue Réalités, a pour but de permettre en lee as 
D ones une discothèque de qualité exceptionnelle sur les plans de l'inter- 

pr tation, de |! enregistrement et de la présentation. Les deux disques édités chaque 

mois (l'un de musique classique, l'autre de variétés), au catalogue de la Société Phono- 

graphique Philips, sont vendus séparément sous album numéroté chez les disquaires. 


RAPPEL DES SÉLECTIONS 


_ CLASSIQUES 
Les symphonies n° 39 et 41 (Jupiter) représentent un des sommets de l'art mozartien : l’i 

: k ; l'inter- 
prétation lumineuse et rayonnante de Bruno Walter à la tête de l'orchestre Philharmonique de 
New York font de ce disque un document unique. 


G'2 

L'émouvant hommage à Pablo Casals, un des plus grands artistes de notre époque, permet 
d'entendre le grand violoncelliste dans la sarabande de la 5° suite de Bach et nous fait assister 
au concert du 10 octobre 1956 et à sa répétition dirigés par le Maître. 


C3 

Quatre grandes partitions de Maurice Ravel particulièrement représentatives de son génie 
ont été magnifiquement enregistrées par l'orchestre des concerts Lamoureux et Wladimir 
Golschmann à l'occasion du vingtième anniversaire de la mort du compositeur. 


C4 

La célèbre messe du pape Marcel, accompagnée par deux révélations discographiques, 
la Missa brevis et la Missa ad fugam, permettent à Félix de Nobel et The Netherlands Chamber 
Choir de faire mieux connaître la grande figure de Palestrina. 


C5 

Arthur Grumiaux, un des grands violonistes actuels, livre une interprétation frémissante du 
concerto pour violon de Beethoven; l'orchestre du Concertgebouw d'Amsterdam l'accom- 
pagne sous la baguette d'Eduard van Beinum. 


C6 

La grande fresque chorale et symphonique de Bach, l'oratorio de Pâques, ainsi que la 
cantate BWV 200 sont pleinement mis en valeur dans le somptueux enregistrement dirigé 
avec grandeur et dynamisme par Marcel Couraud. 


er 

On ne peut rester insensible au charme des concerti de Vivaldi, surtout dans la parfaite inter- 
prétation de l’ensemble instrumental | Musici qui ont enregistré en particulier un merveilleux 
concerto pour violoncelle fort peu connu. 


c8 

Les deux concertos pour violon de Serge Prokofiev sur un même disque, voilà un événement 
discographique auquel sont associés les noms du magnifique violoniste Isaac Stern et des 
chefs Dimitri Mitropoulos et Léonard Bernstein qui dirigent successivement l'orchestre Phil- 
harmonique de New York. 


VARIÉTÉS 
V1 
Un grand prix de l'académie Charles Cros a justement salué les chansons de Prévert et Kosma 
dans l'interprétation des Frères Jacques, pleine de finesse, de poésie et de fantaisie. Un 
événement dans l'histoire de la chanson. 


V2 

Chaque année le festival de Newport réunit les meilleurs musiciens de jazz ; les grands moments 
du premier festival (1956) sont gravés sur ce disque et présentent Duke Ellington, Louis 
Armstrong et Buck Clayton dans une ambiance particulièrement surchauftée. 


V3 

Les chansons 1900 n'ont rien perdu de leur charme, parfaitement mises en valeur par quelques- 
uns de nos meilleurs interprètes actuels, de Henri Salvador à Juliette Gréco et de Dario Moreno 
à Armand Mestral dans une savoureuse réalisation. 


V4 

Catherine Sauvage, entourée par Christiane Legrand, les Quatre Barbus et Yves Robert, 
prouve qu'elle est l'interprète idéale des chansons de Kurt Weill et Bertolt Brecht dans ce 
disque également couronné par l'académie Charles Cros. 


V5 : : 
Un autre prix de l'académie Charles Cros a distingué le splendide récital de Félix Leclerc qui, 
à travers seize chansons, nous fait pénétreï l'authentique poésie de son pays natal, le Canada. 


V 6 PeME ? 
Grâce aux habiles arrangements orchestraux de Michel Legrand, trente ans de cinéma défilent 
sous nos yeux et nous rappellent le charme de Marlène Dietrich, le dynamisme de Marilyn 
Monroe ou encore le fameux thème du « Troisième Homme ». 


V7 ; sn 

Un divertissement de grande classe nous est offert par l'A. B. C. du rire qui réunit les noms 
de nos meilleurs amuseurs interprétant quelques-uns de leurs sketches les plus drôles. Ils 
sont présentés avec esprit par André Thorent, Jacques Charby et Suzanne Gabriello. 


V8 ; 
Le charleston est une vivante évocation de l'époque 1925; c'est également une danse, brus- 
quement remise à l'honneur. Zizi Jeanmaire, Roland Petit, André Popp, les Frères Jacques 


et Jean Wiener participent à cet enregistrement sensationnel. 


PHILIPS 
Réalités 


Palestine 


masi 
LOUE 


MESA RÉEVIS 


MISE AD FUGIAM 


Caunes de 
RDRE BEL 


DHILIPS 
Réutites 


MAURICE 


RAVEL 


PHILIBS 
Réoités 


VIVALDI 


1 MUSIC 


pHiLips 
Kéalités 


CHANSONS 
1ugù 


AOÛT 1958 


CAMPARI 


DAVIDE CAMPARI - MILANO 


D'ÉPOQUE RENAISSANCE 


Provenance ABBEVILLE 

Actuellement déposée et prêle à être reconstituée 
35 m de développement — rez-de-chaussée et étage — 7 éléments 
fenêtres bois, balcon octogonal et diverses portes — Appareillage fenêtre 
et porte ogivale pierre (r.-de-c. côté droit). Sur le côté porte gothique — 

= Egalement façade de 
A conciergerie avec 
fenêtre meneau pierre 
et large porte bois. 


Entreposé el visible 


Entreprise 
BONHOMME 
138, bd de l'Hôpital 
PARIS-XIII: 


GOB. 84-80 


Connaissance 


Il est souvent difficile de trouver parmi les briquets de marque des 
modèles qui s'adaptent au caractère propre de chaque pièce. La 


Dans un étui à ciseaux en ver- 
meil ciselé, d'époque Louis XV, 
a pris place un tout petit briquet 
à essence (longueur 8 cm 

18 000 F). Pour un boudoir ou 
un petit salon raffiné, il est un 
objet discret qui complète la 
présentation d'une table à col- 
lection de bibelots sans la 
déparer. Son utilisation nou- 
velle n’'altère en rien son cachet 
ancien du XVIII siècle. (1). 


Les pierres dures de Chine 
offrent une gamme illimitée de 
formes et de couleurs pour 
s'accorder ou contraster avec 
l'ensemble auquel on les des- 
tine. Une tabatière chinoise en 
agate ciselée et ajourée a été 
montée en vermeil avec un pied 
qui porte la pierre à briquet 
(17,5 cm : 150 000 F). Le mon- 
tage, qui ne modifie pas l'objet, 
ne lui ôte rien de sa valeur. (2). 


En opaline à monture de 
bronze, une petite coupe torsa- 
dée, avec couvercle, rappelle 
les opalines de l'époque roman- 
tique (15 cm : 14 500 F). Seule 
la flamme qui la surmonte 
évoque le briquet qu'elle ren- 
ferme. C'est un bibelot facile à 
placer car il est à la fois simple 
de forme et raffiné de façon. On 
peut également monter de cette 
façon une opaline ancienne. (3). 


L'orfèvrerie moderne prête 
également ses métaux précieux 
aux briquets élégants. Un petit 
fût de colonne cannelé, en ar- 
gent massif (10,5 cm : 36 000 F) 
peut très bien faire voisiner sa 
silhouette rectiligne avec des 
objets anciens pourvu qu'ils 
soient d'égales qualités. Diffé- 
rents dessins de ciselure peu- 
vent habiller la même forme qui 
existe en argent plaqué or. (4). 


des 


(1) Pierre de Regaini, 6, rue de Beaune ; (2) Maquet, 
10, rue de la Paix; (3) Marin, 29, rue du faubourg 


AOÛT 1958 


choisit | 


riété des objets anciens montés en briquet vient augmenter le choix à . re, d 
suggérer la transformation de certains bibelots en objets utiles. à à compresseur élect{ik 


LE PLUS PUISS 


Les cornes d'animaux ont 
toutes une forme et une tona- 
lité différentes. Aussi le même 
principe de montage procure- 
t-il cependant une grande diver- 
sité d'objets. C'est ici une 
grande défense en ivoire mon- 
tée en briquet à essence (33 cm: 
28 000 F). Ce briquet, d'aspect 
un peu rude, convient surtout 
à un bureau d'homme ou à un 
(5) décor simple à la campagne. 


Modèle réduit 
pour voitures rapides 
de petite cylindrée 

Avec l'écaille jaspée à mon- 
ture de vieil argent — sans 
doute une boîte à savon an- 
cienne — cette coupe sphérique 
est le type même de l'objet ori- 


ginal qui reprend vie avec une £ — 

Ce 4 MARCH 
le situe parmi les objets qui hab mm 
sont la marque d’un goût per- 


sonnel, quel que soitle style du 
(6) salon où il vient s'adapter. 


MARTHE BASCHET 


Objets d'art - Bronzes anciens 


Un grand obélisque de cristal, 
taillé en pointes de diamant, est 
monté en bronze ciselé (26 cm : 
20 000 F). Fidèle à la longue tra- 
dition des obélisques objets 
d'ornement, son rôle est d'a- 
bord décoratif, || est cependant 
utile aussi puisqu'il cache dans 
son socle un briquet à essence 
que dissimulent les éclats lumi- 
neux des facettes du cristal. Il 
(7) se mêle facilement àl'ancien. 


Habillée de crocodile noir, 
une chope à bière pose une 
note de fantaisie sobre sur un 
bureau d'homme (8,5 cm 

20 000 F). Une simple pression 
pour soulever le couvercle 
entraîne l'allumage automa- 
tique de la flamme. La même 
chope existe également revêtue ë à 
de box de différentes couleurs 1, RUE SAINT-SIMON 
que l'on choisit assorti au cuir 
(8) de la garniture de bureau. (213, bd Saint-Germain ) 


Nb BUT, 77 


aint-Honoré: (4 et 8) Dunhill, 15, rue de la Paix; 
5, 6 et 7) Doña Carlotta, 22 rue François ler. 
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ERAINMOUATRENDE 


le carne 


À 


: à 
LE 


Châteaux. 
Gentilhommières d'époque. 
ou propriétés... 


Madame Meyer-Sabatié 
ne propose que de belles demeures prin- 
cipalement en Ue-de-France et environs, 
également quelques hôtels particuliers 
et appartements à Paris. 
Pour tous vos problèmes immobiliers 
consultez-la, sur rendez-vous. 


Ton 


Le pa. 


A 
È el 


ilier de 


MADAME MEYER-SABATIÉ 


9, rue St-Florentin, 


Quelque part dans l'Yonne, un grand Chef 
aventurier anglais, KNOWLES, s'empare 
en 1358 d'une forteresse. Après avoir fait 
prisonnier Du Guesclin et avoir rançonné 
de riches seigneuries, sa destinée change. 
Il quitte sa forteresse après l'avoir réduite 
en cendres. Un Seigneur plus fortuné y 
fait reconstruire un petit manoir carré, 
entouré de fossés étroits. Le voici, ci- 
contre |! Au XVII siècle, une aile est 
adjointe et cet ensemble architectural, 
caché dans la verdure, est offert main- 
tenant à la vente. 


AGENCE DE LA TERRASSE - M. Dusséqué 
45, bd Carnot, Le Vésinet. Tél. : PRI. 08-99 et 09-00 


Luxueux, 


ou simplement charmant, 
un appartement déjà décoré 


ou propre à l'être, 


sera 
vendu au mieux 


par 


JACQUES PASTEYER 


H. E. C. Licencié en droit 


L’IMMEUBLE A PARIS 


7, rue d'Aguesseau (Faubourg-Saint-Honoré) 
PARIS VII: — ANJ. 35-84 


Demandez la notice «expertise ». 


Paris-VIII° 
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A VENDRE 2 km de 


— Opé. 39-91 


200000002000000000000000000000000000000000000000000000000000090000000000000000080000000002000000000000000000000000000000000000000000000000000 
e 


A VENDRE 
A 8 km de la mer 


XII: siècle 
Monument classé 
comprend : 


4 pièces de réception 
8 chambres principales 


situés dans un domaine 
55 hectares. 


en exploitation directe, 


Renseignements 


MADAME CLOGENSON 


« Clénor », DINAN (Côtes-du-Nord), France 


VIEUX LOGIS DE SCIVOLIÈRE à JUGY (S.-et-L.) 


Maison de Maîtres tr. b. état, 9 ch., grands salon et s. à m. avec 
grands foyers - cuisine - offices - dépendances - garage - élect. - eau 
puits et pompe bac étage chauff. central, chauff. électrique - 
Cours - Jardins - Part Vergers (85 pommiers grd ven noyers - 
cerisiers - poiriers etc. - vignes 2 ha (appell.) fermage 1/2 pour les 
fruits et vin). 23 ha de bois. Bâtiments de fermiers : avec tout le 


matériel agricole et viticole 20 ha de culture en fermage. Prix 


intéressant. S'adresser Maître BLONDOT, notaire, SENNECEY- 
LE-GRAND (S.-et-L.) 
Ci-dessus : 
« foyer du Salon, identique celui de S. à M. » 


A 13 km de Granville(Manche) 
Abbaye de la Lucerne 


Le château de l'Abbaye 


9 chambres secondaires. 
Ruines de l'église monacale, 
| l'Abbaye et le château sont 


de 


37 hectares loués, 10 hectares 


8 hectares en bois et taillis. 


00000000000000000000080000000000000000090020000060000000020000000000000 0000800000 000000 00 COL OCOODOOOOOOOROOOOODOTOOOOOOOOOR O0 000000000000 


la Nle n° 6 - 7 km de TOURNUS (S.-et-L.) 
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PROCHAIN NUMÉRO 
nt MR 0 - 
mms Le numéro de 
septembre mon- 
trera les pièces de 
la porcelaine fran- 
çaise les plus 
rares : le Sèvres 
rose (photo ci- 
contre); la mar- 
queterie «Boulle » 
au microscope, 
son évolution de 
Louis XIV à 
Napoléon Ill; les 
représentations 
3 du Christ avant 
l'art roman. L'am- 
e confortable d'une demeure anglaise 
zabéthaine. Une étude sur le premier 
grand maître français de la nature morte 
au XVIIS siècle, Jacques Linard ; le décor 
d'un hospice espagnol du XVI: siècle ; les 
gréations baroques de Janine Janet et 
l'ambassade de France à Tokyo; le peintre 
du mois sera Yankel. Enfin, les rubriques 
sur les idées nouvelles, l'actualité des 
arts, les cours des ventes et les expositions. 


VIENT DE PARAITRE 


PEINTURE MODERNE. — Edgar Degas, 
ar Pierre Cabanne. Edit. Pierre Tisné 
un vol. 29 X23, 148 pages texte, 164 pl. 
dont 36 coul. et 12 documentaires. Relié 
pleine toile sous rhodoïd : 6500 F). — 
Vlaminck, fauve de la peinture, par 
J.-P. Crespelle. L'Air du Temps (un vol, 
in-8° soleil : 700 F). — Klee, par Guallieri 
di san Lazzaro. Fernand Hazan (un vol. 
812 p. relié sous jaquette : 2900 F). — 
Géricault, par Maurice Gobin. Ed. des 
Quatre-Chemins (in-8° broché, 60 repro- 
ductions de peintures aquarelles, dessins, 
tirage 1 500 ex. : 3000 F). — La vie de 
Toulouse-Lautrec, par Henri Perruchot. 
Ed. Hachette (un vol. 15 X21 cm, 360 p. : 
broché 975 F, relié 1 750 F). — Le salon 
Charpentier et les impressionnistes, par 
Michel Robida. La Bibliothèque des Arts 
(format 14x19, sous jaquette glacée en 
couleurs, 168 pages : 990 F). — Entretiens 
avec Georges Charbonnier, par André 
Masson. Julliard, coll. Lettres nouvelles 
(un vol. de 208 p. in-8° couronne : 690 F:; 
30 ex. sur pur fil du Marais : 1 800 F). — 
La vie et l'œuvre de Jean-Charles Pelle- 
rin, fondateur de l'imagerie d'Epinal. Ed. 
A. Vial (un vol. grand in-4° raisin, édition 
numérotée avec 14 fac-similés inédits en 
couleurs : 5 300 F). — La vie et l'œuvre 
de Georges Kars, par Joseph Jolinon. 
Librairie Saint-Germain (un vol. 18 x24, 
94 pages, 50 reproductions en noir et coul. : 
1 920 F). — Fautrier, par André Verd. Ed. 
Falaize (un vol. in-4° Jésus, 20 reproductions 
en couleurs, pleine page, 1000 ex, sur 
Robertsau : 3 600 F ; 50 ex. sur Arches avec 
gouache originale : 50 000 F).— Modigliani, 
texte de Claude Roy. Skira (un vol. relié 
pleine toile 16 x19 cm : 2 500 F). — Dessins 
de Modigliani, pages de Cingria, liste de 
Arthur Pfannstiel. La Bibliothèque des Arts 
(un vol, 19 x25, 56 reproductions pleine 
page : 1 980 F). — Cors de chasse, souve- 
nirs sur l'école de Paris, 1912-1954, Editions 
Pierre Cailler (un vol. broché, 12,5 x18,5, 
20 illust. couverture 2 couleurs : 850 F). — 
Pablo Picasso, par Christian Zervos. 
Editions Cahiers d'Art (un vol, : 16 000 F). — 
Du cubisme à l'art abstrait, les cahiers 
de Robert Delaunay par Pierre Francastel. 
Bibliothèque générale de l'école pratique 
des Hautes Études (un vol. in-4°, 415 pages : 
2 000 F). — Terechkovitch, par J.-P. Cres- 
pelle. Éd. Pierre Cailler (un vol. cartonné, 
104 illust., 21 en couleurs, sous jaquette 
plastifiée : 4 800 F). 


OBJETS D'ART ET DE COLLECTION. 
Les Etains français, par Tardy, 2° partie. 
Ed. Tardy, Paris (320 p. 16x24, 220 illust., 
1 carte, 407 poinçons, 1330 noms de potiers). 
— Etains français des XVII: et XVIII: s., 
par B.-A. Douroff. Charles Massin (un vol. 
22 x 28, 24 pages de texte, 36 planches, relié 
sous jaquette en couleurs, laquée: 1 800 F).- 
Icones anciennes de Russie, préface 
d'Igor Grabar. Editions Braun (8 100 F). 


DÉCORATION. — Comment arranger 
vos fleurs, par Yvonne Jules-Max. Elle 
encyclopédie, librairie Arthème Fayard 
(157 pages, illustrations couleurs et des- 
sins : 890 F). — L'art de s'installer, par 
Gisèle Boulanger. Hachette (un volume 
524 pages imprimé en héliogravure et en 
quadrichromie, format 16X 22,5, relié pleine 
toile, sous une jaquette en 5 couleurs et 
pelliculée : 3 800 F). 


TRÉSORS DE L'IMPRESSIONNISME 
AU LOUVRE | 
par Germain Bazin 


l'aide de tous les tableaux qui composent l'actuel 

musée de l'Impressionnisme au Jeu de Paume 
des Tuileries (annexe du musée du Louvre), 
M. Germain Bazin, conservateur en chef des pein- 
tures du musée du Louvre, a retracé l'histoire de 
l'impressionnisme face au public. Le texte forme un 
triptyque dont le sujet central est la vie de Monet 
(idées du groupe à peinture « claire », inspiration 
dans les musées, insuccès près du grand public 
contemporain, amitiés de quelques connaisseurs) ; 
les deux volets du triptyque sont, d'un côté, la poli- 
tique de soutien de l'État aux artistes contemporains 
(rôle des conservateurs en face des hommes poli- 
tiques à l'époque de l'entrée des impressionnistes 
dans les collections nationales françaises) et, de 
l'autre, les raisons du rayonnement plus faible de 
l'impressionnisme aux yeux des collectionneurs 
étrangers (Allemagne, U. S. A. dès la fin du 
XIXe siècle). C'est, en résumé, toute la lutte d'une 
équipe à la conquête du public et des musées (refus 
aux salons, échecs des expositions, don tumultueux 
de l'Olympia au Louvre, puis, en seconde vague, les 
grandes donations : Caillebotte, Camondo, Moreau- 
Nélaton, Gachet, etc.). Le rôle des amateurs a été 
très grand dans cette histoire de l'impressionnisme, 
car c'est grâce à eux que les peintres impression- 
nistes ont pu « tenir le coup » et grâce à eux que les 
musées purent ensuite former un musée aussi 
important que le Jeu de Paume. Le texte de 
M. Germain Bazin est vivant comme les luttes que 
souleva l'impressionnisme. Il est suivi de cent 
reproductions en couleurs (beaucoup plus fidèles 
que celles du tome |, consacré aux trésors de la 
peinture du Louvre) : chaque page de droite est 
consacrée à un tableau tandis que la page qui lui 
fait face en retrace l'historique (entrée au musée, 
personnalité du peintre, justification du sujet, analyse 
du style). L'ordre chronologique des tableaux est 
à peu près respecté. En fin de volume, par ordre 
alphabétique — de Bazille à van Gogh — sont serrés, 
en 32 pages, les 261 tableaux reproduits en noir de 
façon suffisamment lisible, qui constituent les collec- 
tions complètes du Louvre au Jeu de Paume. La 
présentation du livre est extrêmement soignée. 
Editions Somogy, un vol. 16 X21,5 de 320 pages 
avec 100 reproductions hélio couleurs et 261 hélio 
noir, relié toile sous jaquette: 2 400 F. 


PRUD'HON 
par Georges Grappe 


B'OGRAPHIE du célèbre peintre de l'Empire — non 

pas peintre officiel, mais « peintre du charme » 
sous l'Empire. M. Georges Grappe, le regretté 
critique d'art, a su donner le ton exact, mêlant les 
soucis de peinture et les sentiments au déroulement 
de la vie et de l'œuvre de Prud'hon. À coup sûr, 
il recrée l'état d'âme du peintre tout au long de sa 
carrière, de la modeste maison campagnarde d’où 
le tire un curé de Cluny jusqu’au Louvre où Napoléon 
lui réserve un logement. Au fur et à mesure se 
dégagent la personnalité de Prud'hon, ses ambitions 
(des grandes fresques), ses jugements (très clair- 
voyants sur lui-même et sur le rôle néfaste de David) 
et sa sensibilité qui l'attire vers l'image de ia ten- 
dresse féminine. Livre fin, intelligent, attachant, aui 
aurait gagné à être illustré de façon plus variée et 
plus complète. Albin Michel, un volume 13,5 x ?1 
de 320 pages avec 13 planches hors texte, broché : 
960 F. 


TERECHKOVITCH 
par J.-P. Crespelle 


MONOGRAPHIE d'un peintre russe qui a fait 
carrière à Paris et qui doit sa renommée aux 
sujets aimables. En exergue, cette phrase de Renoir : 
« Il y a bien assez de choses embêtantes dans la vie 
pour que nous n’en fabriquions pas encore d’autres.» 
Le texte de présentation de M. J.-P. Crespelle met 
dans l'ambiance : un conteur siave aui s'exprime 
en français ; un admirateur (dans sa jeunesse) du 
douanier Rousseau, d'Utrillo, de Matisse, puis de 
Bonnard ; un intimiste chatoyant ; le portraitiste de 
jeunes filles en robes printanières.. Les illustrations, 
nombreuses et de grand format, font ensuite défiler 
l'œuvre de Terechkovitch, de façon aussi variée que 
complète. Pierre Cailler, un volume 24x82 de 
80 pages de texte et 104 reproductions dont 21 en 
couleurs, plus deux lithographies, cartonné sous 
jaquelte originale en couleurs 4 800 F. 


MODIGLIANI - 
par Claude Roy ter; 

LA collection «le Goût de notre temps », dont 

Modigliani est le vingt-troisième titre, correspon 

à une suite d'expositions rétrospectives. Pou 


Modigliani, cinquante-sept tableaux reproduits en 


couleurs et collés dans le texte de façon à soutenir, 
aux moments précis, les idées et les faits apportés 
à chaque page par l’auteur. Avec M. Claude Roy, 


les idées ne manquent pas et, de plus, elles sont 


exposées de façon à ne pas dérouter le lecteur. Ainsi 
après avoir établi la fiche — le « passeport » selon 
l'expression de l'auteur — du Modigliani type, il 
met en lumière la diversité des ressources du peintre 
et insiste sur les accords qui lient le modèle à la 
peinture. Les digressions, assez nombreuses, 
donnent un ton « conférence » au texte. Conférence 
persuasive qui traite du comportement de Modigliani 
en tant que peintre de personnages « dispropor- 
tionnés » (et d'une ressemblance qui va au delà des 
apparences). Le développement de ces thèmes suit 
chronologiquement les événements qui ont marqué 
la vie de Modigliani. Skira, un volume 16,5 x 19 
de 138 pages, avec 57 reproductions en couleurs, 
relié loile sous jaquelle couleurs laquée : 2 500 F. 


LE SIÈGE LOUIS XV 
par Pierre Verlet 


NOUVELLE formule : un livre qui parle. Le texte 

ronéotypé, d'une vingtaine de pages, ne joue 
qu'un rôle secondaire. L'éditeur fournit au lecteur 
un matériel d’un autre genre : un disque (deux 
faces d'une audition totale d'une demi-heure) et 
vingt-huit kodachromes (films couleurs sur plaques 
5x5). Tandis que sont projetées les unes, le disque 
fournit les commentaires. Les photographies, prises 
par Pierre Devinoy, ont toutes les qualités qui font 
la renommée de ce spécialiste (notamment l'angle 
et les éclairages très étudiés). Le texte a été écrit et 
enregistré par M. Pierre Verlet, conservateur en chef 
des meubles et objets d'art au musée du Louvre : 
il a le mérite de la clarté, pour les idées générales, 
et d'une précision bien dirigée, pour les détails. 
Le tout avec une autorité que nous ne discuterons 
que pour les raisons du recul des accotoirs au 
moment de la Régence (voir article Connaissance 
des Arts, avril 1957). Chaque image commentée est 
un véritable chapitre de l’histoire du siège du temps 
de Louis XV et, loin d'être une simple « visite 
guidée », ce livre-disque en couleurs réunit la valeur 
d'une étude complète et somptueusement illustrée. 
Editions Tiranty, un disque 33 tours de 25 cm, 
avec texte joint ronéotypé et 28 kodachromes en 
classeur, sous emboîtage : 6 600 F. 


A LA DÉCOUVERTE 
DES FRESQUES DU TASSILI 
par Henri Lhote 


HISTOIRE et anecdotes de la mission Henri Lhote, 

qui, pour le musée de l'Homme, a entrepris les 
relevés des fresques préhistoriques du Sahara. 
M. Henri Lhote est un grand spécialiste du centre 
de l'Afrique. Avec ses équipes, il est resté près 
d'un an et demi dans les montagnes rocheuses du 
Tassili, allant de découverte en découverte pour 
constituer de « véritables archives qui permettent 
d'avoir une idée très nette de l’ancien peuplement 
du Sahara ». Ces révélations, qui intéressent à la 
fois l'histoire de l'homme et l’histoire de l'art, ont 
été — pour une grande partie — exposées l'année 
dernière au musée des Arts décoratifs de Paris. Le 
livre, outre les difficultés de l'expédition, analyse 
les différentes fresques, styles et sujets, lesquels 
renseignent sur huit millénaires de civilisation 
saharienne. Des centres comme dabbaren (cinq 
mille sujets peints superposés par douze peuplades 
successives) et Sefar (véritable ville prise dans les 
falaises) peuvent dorénavant être classés parmi les 
« musées rupestres » les plus importants du monde. 
Une des conclusions les plus intéressantes de 
l'auteur, dans le domaine artistique, est l'infirmation 
d'une idée à laquelle semblent encore tenir fermement 
les plus éminents historiens d'art, à savoir l'origine 
magique de l'art. Les documents qu'il verse au 
dossier de cette controverse sont de nature à accroître 
l'intérêt des fresques du Tassili. De nombreuses 
reproductions longuement commentées en fin de 
volume font participer le lecteur à ces découvertes. 
Arthaud, un volume 15,5 x 21 de 270 pages avec 
76 reproductions hélio noir et 83 en couleurs, broché 
sous jaquelle : 1 860 F. 
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ÉTUDE VENOT 


16, place de la Madeleine - PARIS (8°) OPÉ. 36.93 et 97.27 
LE SPÉCIALISTE DE LA PROPRIÉTÉ DE STYLE 


Au sud de Paris 


CHARMANTE 
MAISON RUSTIQUE 


comprenant living-room, 
salle à manger, cuisine 
américaine, 5 chambres, 
salle de bains 
Garage, 6 000 m2 de jardin 


Vue panoramique 
Exposition au midi 


Prix intéressant 


Nous recherchons des propriétés de classe dans un rayon de 100 km de Paris 


BAC 


au calme et au soleil 


Dans immeuble de très grande classe (ancien hôtel 
particulier) remarquablement tenu, donnant sur cour d'honneur très jolie 
de proportions. 


A VENDRE 
UN APPARTEMENT EXCEPTIONNEL 


et logement de tout premier ordre pour deux domestiques 
convient à ménage seul ou avec un enfant 


JACQUES PASTEYER 


H. E, C. Licencié en droit 


D NANOUEAIRE DE LIMMEUBLE"AVPARIS 
7, rue d'Aguesseau (Faubourg-Saint-Honoré) PARIS VIII: — ANJ. 35-84 


A SAINTE-MAXIME 


(VAR) 


Au sommet d'une colline 
dominant le golfe de 
St-Tropez et au milieu 
d'un parc de 3 hectares. 
La maison, de style médi- 
terranéen et de construc- 
tion récente, est entourée 
d'une vaste terrasse avec 
pergola. Elle comporte 5 
pièces dont 2 chambres 
avec 2 s. de b, Pavillon 
d'hôtes : 3 pièces, salle 
de bains. Garage. Vendu 


meublé ou non. 
A ROQUEBRUNE CAP-MARTIN (A.-M.) 

Dominant la baie de 
Monte-Carlo et surplom- 
bant le Beach, villa neuve 
située dans le parc de 
St-Roman. Construction 
méditerranéenne mo 
derne sur deux niveaux. 
Grand living avec loggia 
terrasse, patio. 2 chambres 
avec 2 s,. de b. luxueuses 
Chambre d'amis. Jardin 
' d'hiver hectares dé 

D pe ; MEN TR ne Parc et Jardins. 


PREVIEWS INCORPORATED 
52, Champs-Elysées, PARIS-VIII: - ELY,. 40-91 
Sur la Côte d'Azur 


6, rue des Combes, CAGNES-SUR-MER (A.-M.) 
Tél. 232-82 à Cagnes-sur-Mer 
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: visitez 


fabuleuse. 


Le Taj Mahal 
à Agra. 


Le ” D LR 
Par la majesté de ses paysages ; 
la splendeur de ses monuments, 
l'animation colorée de ses fêtes, 
par ses contrastes étonnants entre 
l’ancien et le moderne, l’Inde 
offre des vacances inoubliables. 


Renseignements et documentation sur simple 
demande à votre agence de voyage ou à 


INDIEN DE TOURISME 


8, BOULEVARD DE LA MADELEINE - PARIS-8* 
TÉL. : OPE. 00-84 - ANJ. 83-86° 


. HEURES D'OUVERTURE : 94 à 17H - SAMEDI 94 à 13H 


.0000000000000000000000000000000000000000000000000000000000000200000000000000000000000000 000000000000 0 OT OCOOO OO 00000000000 
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e prépondérant de a France dans le domaine 
es arts est gravement menacé. Si le « système» 
continue, dans quelques années — et cela 
ourrait être rapide — la France ne participera plus 
_ cette compétition internationale qu'est devenue la 
artistique moderne. 
ze « système », c'est, en gros, la politique qui 
consiste à traiter en France les arts en parents 
( uvres. C'est, en particulier, le régime fiscal qui 
hyxie le marché. Dès qu'une œuvre d'art entre 
ou sort de France, les taxes tombent en cascade. 
s taxes frappent encore plus lourdement les négo- 
Aus que les particuliers. Un antiquaire parisien 
_s'est livré aux calculs suivants : quand il achète un 
_objet un million de francs à l'étranger et qu'il le revend 
4 600 000 F, il gagne 12 000 F. Si, en France, il achète 
un ‘objet un million et s’il le revend à un de ses 
confrères, celui-ci, en le proposant à 1 800 000 F 
perd 9000 F (car les taxes se repayent à chaque 
transaction). Conséquences : 1° les antiquaires 
français réduisent leurs achats à l'étranger: 2° les 
antiquaires étrangers réduisent leurs achats en 
France. On en a eu une preuve récemment à Bruxelles, 
à la Foire des antiquaires où la « marchandise » 
anglaise a fait une apparition assez massive; les 
exposants avouent acheter actuellement plus facile- 
ment et plus fréquemment à Londres qu'à Paris. 
La menace est si réelle qu'elle a provoqué, fait 
sans précédent, une réunion d'entente entre les 
quelque vingt syndicats et organisations pour qui 
la prospérité du marché artistique français était 
jusqu'ici parfois trop souvent affaire de concurrence 
et de jalousie professionnelles. Cette réunion, sur 
l'initiative du syndicat national des antiquaires, a 
groupé des négociants en art ancien et moderne, des 
commissaires-priseurs et des experts ; elle a 
décidé d'entreprendre une action commune immé- 
diate auprès des administrations et des ministères 
compétents. On sait qu'en Angleterre, en 1950, 
une commission interprofessionnelle de ce genre a 
réussi, après deux années de coopération avec une 
commission interministérielle, à faire adopter en 
Grande-Bretagne une politique favorable au 
commerce d'art. À Paris, on fait remarquer que les 
arts ont fait entrer en 1957 trois milliards de francs de 
bénéfice dans les caisses de l'État. La taxe à l'expor- 
tation rapporte 30 millions par an, mais que ne 
fait-elle pas perdre? Certes, l'État sait que par la 
nature même des œuvres d'art leur négociation est 
difficilement contrôlable. Raison de plus pour éviter 
que les taxes payées par les professionnels ne favo- 
risent un véritable marché noir de soi-disant 
amateurs et courtiers qui échappent à toute fiscalité. 
Les commissaires-priseurs, pour leur part, étudient 
les moyens de réduire les taxes qui alourdissent 
leur propre système de vente (actuellement, en 
moyenne, 20 % à la charge des acheteurs et 10 % à la 
charge des vendeurs). Les difficultés d'exportation 
et d'importation — capitaux et marchandises — dues 
aux taxes et formalités abusives ont pesé cette 
année sur les ventes de l'Hôtel Drouot et de la galerie 
Charpentier. Sur les ventes publiques de provenance 
extérieure pèse une taxe spéciale de 10 %. A la sortie 
trois semaines d'attente en douane pour les ache- 
teurs étrangers. Résultat, entre autres : une très 
importante collection de tableaux modernes, à 
450 kilomètres de Paris, hésite depuis un an à 
franchir les frontières pour être vendue en France. 


ENISE : la Biennale a été un échec pour la France. 

Il n'est évidemment pas obligatoire qu'un artiste 
français reçoive une récompense. Mais il devrait 
être inadmissible qu'une coalition s'organise systé- 
matiquement contre la France. Or, c'est ce qui 
s'est produit cette année. Il est nécessaire que le 
ministère des Affaires étrangères soit informé dans 
les détails. On a en effet parlé des manœuvres d’un 
délégué étranger qui, avant la réunion du jury, s'est 
livré à un véritable racolage des voix, au point que 
plusieurs délégués, indignés, ont prévenu le repré- 
sentant français. 

Déjà à la Biennale de Sao-Paulo, la France, qui 
avait fait le plus gros effort (Chagall), s'était sentie 
systématiquement « barrée ». À Venise, cette impres- 
sion est devenue certitude. Une certitude d'autant 


at 


a lettre d'information « de 


Le rôle artistique de la France est saboté. — Cour bas ai FRE 


Progrès muséographiques : 


hôtesses au Louvre. — Les ventes “ dévaluées ”? 


plus cruelle que, contrairement aux traditions et au 
programme établi, les récompenses de Venise ont 
été cette année des prix de découverte et non pas de 
consécration (les lauréats italo-espagnols sont 
pratiquement inconnus; signalons cependant que 
le pavillon espagnol est, de tous, celui qui, cette 
année, par son renouvellement et sa cohésion, a 
suscité le plus d'heureuses surprises : ce n'est 
pas l'art qui est en cause, ce sont les méthodes). 

L'Angleterre, de son côté, n'a pas lieu d'être satis- 
aite puisque l'excellent graveur qu'elle présentait, 
Hayter, qui a joué un rôle important dans la rénovation 
de la gravure, est écarté au profit d'un jeune Brésilien 
qui a été battu de peu par un sculpteur espagnol. 
Quant aux U. S. A., leur peintre Tobey passe après 
un Italien beaucoup moins important que lui (etil 
a failli être évincé par un jeune Espagnol). 

Double réaction : plusieurs pays sont dès mainte- 
nant décidés à demander des modifications au règle- 
ment pour éviter le retour de faits aussi graves (on 
croit savoir que i'administration de la Biennale ne 
serait pas hostile à ce changement). D'autre part, la 
France, qui avait depuis plusieurs mois l'intention de 
fonder une exposition internationale avec participa- 
tion active des éléments jeunes, pense que ces der- 
niers événements ne peuvent que justifier plus encore 
soninitiative (date mise en avant: Paris, octobre 1959). 


pA\ la lueur de l'incendie (sans conséquence grave) 

qui éclata il y a quelques semaines au musée 
d'Art moderne de New York, il a été révélé que le 
tableau le plus célèbre de Seurat : la «Grande datte» 
était estimé un million de dollars, soit 400 millions 
de francs français. 


L'ASSOCIATION royale des demeures historiques 

de Belgique, que préside le baron de Schaetzen de 
Schaetzenhoff, vient de prendre une heureuse ini- 
tiative : organiser dans le château de Fraiture-en- 
Condroz (près de Huy) une exposition sur le thème 
d'une « demeure d’un grand seigneur liégeois au 
XVIII siècle ». Le bel étage est meublé — à la 
française — comme si le château était habité à 
l'époque de sa construction (1778, architecte 
Barthélémy Digneffe qui a fait ses études en France). 
Un salon a retrouvé exceptionrellement ses huit 
toiles peintes enlevées du château en 1927 (et que 
certains attribuent à Watteau de Lille). Au premier 
étage est organisée une exposition d'art purement 
liégeois. Tous les objets proviennent de collections 
particulières, S. M. la reine Elisabeth a prêté une 
commode aux armes du prince-évêque liégeois de 
Velbruck. Cette exposition, dans l’un des plus beaux 
monuments de l'époque Louis XVI de Belgique, 
restera ouverte jusqu'à fin octobre. 


POUR cent francs (25 cents), chaque visiteur de 

la National Gallery de Washington peut louer, 
au guichet d'entrée, un petit poste de radio portatif 
avec écouteurs qui lui permet d'entendre une série 
de conférences commentant un circuit à travers 
plusieurs salles. Premières réactions du public: 
très favorables. 

Le même système a été mis en service à l'Exposition 
de Bruxelles pour les visiteurs des « Cinquante Ans 
d'art moderne » (exposition prolongée jusqu'à fin 
octobre ?). Les conférences les plus demandées : 
langues d'Europe centrale et d'Orient, pour lesquelles 
il existe peu de guides et pas de catalogue. 


CHIFFRES d'affaires des ventes publiques à Paris 

pour la saison 1957-1958 : en légère régression 
(environ cent millions) sur celui de la saison pré- 
cédente. Ordre de grandeur : quatre milliards huit 
cents millions. Raison principale : il n'y a pas eu 
cette année de collection spectaculaire dispersée 
aux enchères (l'année dernière, la collection de 
Mrs. Margaret Biddle avait produit à elle seule 
400 millions). 

En juin, sept journées de vente à la galerie Char- 
pentier ont totalisé 650 millions d'enchères. La 
situation politique a, dans l'ensemble, « tiédi » 
l'ambiance de ces ventes. Position des prix : pas de 


conférences par radio portative. — Des 


< 


fléchissement général. Le seul fléchissement a été 
celui de la qualité des objets présentés. Une fois de 
plus, il s'est avéré que les objets d'intérêt secondaire 
(et moindre, à plus forte raison) ne se vendent pas 
mieux à la galerie Charpentier qu'à l'Hôtel Drouot. 
Au contraire. On comprend mal, dans ces conditions, 
l’acharnement des commissaires-priseurs (qui 
cèdent souvent sur ce point à leurs clients vendeurs) 
à organiser des séries de ventes trop peu sélec- 
tionnées qui finiront par dévaluer le prestige des 
ventes à la galerie Charpentier. 


TROIS célèbres collections de tableaux, principa- 

lement modernes, sont exposées cet été en Suisse: 
la collection Oscar Reinhardt à Winterthur (voir 
Connaissance des Arts (avril 1954), la collection 
Buhrle à Zurich (voir juin 1956) et la collection Rosen- 
saft à Vevey (un ensemble récemment constitué, 
qui part des impressionnistes et aboutit à Raoul 
Dufy, magistralement représenté). 


FOIRES des antiquaires. A Delft, la dixième Foire 

des antiquaires revêtira cette année un éclat parti- 
culier. Toutes les firmes importantes du pays — près 
de trente — y participeront. Elle se tiendra, comme 
d'habitude, au Prinsenhof, l'ancien palais de Guil- 
laume d'Orange. Exceptionnellement, elle ouvrira 
ses portes au mois d'août. Dates annoncées : du 
21 août au 9 septembre. 

A Londres, la septième foire-exposition de Ken- 
sington (les foires aux antiquités sont nombreuses 
en Angleterre) se tiendra du 28 août au 11 septembre 
au Kensington Town Hall. Nombre de pièces 
exposées : 10 000. Visiteurs attendus : 15 000. L'inau- 
guration est marquée chaque année par un banquet 
avec costumes et menu du XVII: ou du XVIIIe siècle. 


CONTRAIREMENT aux bruits qui ont couru, et dont 

nous nous étions faits l'écho, les antiquaires et 
décorateurs exposeront encore l'année prochaine au 
salon des Arts ménagers. Le thème proposé, dans le 
programme de « l’art ancien dans la vie moderne », 
serait : les Quatre Parties du monde (selon le compte 
du XVII siècle qui ignorait l'Océanie) : pour la 
première fois aux Arts ménagers on verra un 
ensemble décoré en colonial américain. 


EUX de chiffres. Estimons à cent mille le nombre 
de peintres qui travaillent en France (certaines 
statistiques donnent ce chiffre uniquement pour 
Paris). Mettons que chaque peintre brosse deux 
toiles par mois : on obtient une production men- 
suelle de deux cent mille tableaux. Évaluons le 
tableau à 50000 F en moyenne, cette production 
représente une somme de dix milliards de francs, 
soit — par jour — une production de plus de 
300 millions. 


E musée des Arts populaires de Bâle exposejusqu'’à 

la fin du mois d'août des peintures rapportées 
d'Australie et, plus précisément, des « seules peu- 
plades aussi primitives actuellement en vie sur notre 
globe » : leurs conditions de vie sont pratiquement 
celles des hommes de l'âge de pierre. Les sujets 
représentent presque exclusivement des mythes et 
des « rêves » — parents, par leur forme, des pein- 
tures d'autres cultures primitives avec lesquelles 
aucune rencontre n'a été possible. M. Karel Kupka, 
chargé de mission dans ces régions, a conclu 
« L'art aborigène australien permet d'établir la consta- 
tation catégorique et encourageante que l'art est né 
avant le confort matériel. » 


POUR accueillir et renseigner les visiteurs du Louvre, 

des hôtesses sont désormais attachées aux prin- 
cipaux carrefours du musée. Les premières sont en 
place depuis quelques jours (après examen spécial). 
Si l'expérience est concluante, ces « hôtesses de 
l'art » pourraient dès l'année prochaine être sur 
pied toute l'année et non seulement pendant les 
trois mois d'été. Les huit hôtesses en service par- 
lent l'anglais, l'allemand, l'italien et l'espagnol, 
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de la galerie Charpentier. 


UNE ENQUÊTE 


SCULPTUR 


L’échéance du milieu du xx° 

les sculptures de pierre qui ornent jar 
l'abri ou, du moins, pour les entr 

. Mais une politique d’ensemble aussi. 


Nous ouvrons le dossier 


Exposées aux intempéries des saisons, les 
sculptures qui ornent monuments et jardins 
sont condamnées à mourir si elles ne sont pas 
soigneusement entretenues. Le grenadier qui 
monte la garde à l’attique de l'arc de Triomphe 
du Carrousel n'a guère que cent cinquante ans 
mais sa pierre, trop tendre, ne résiste pas aux 
injures de la pluie. Il n'aura bientôt plus figure 
humaine. Un jour même, il menacera de 
s'écrouler sur les passants. Alors on le reti- 
rera. Mais aucun musée ne voudra de ce ves- 
tige, œuvre anonyme que le temps aura rendue 
encore plus atroce à voir de près que de loin. 


De tout temps, en tous lieux, la sculpture a complété et enrichi l’archi- 
tecture. Aux portes de leurs villes, aux murs de leurs palais, aux frontons 
de leurs temples, aux détours de leurs jardins, les hommes, depuis toujours, 
ont voulu des sculptures décoratives — et notamment des statues. Depuis 
toujours aussi, la conservation de ces statues a posé un problème : vouées 
par nature aux caprices du vent et des pluies, aux sautes d’humeur de la 
température, au vandalisme alternatif des badauds ou des émeutiers (deux 
cent trente-cinq statues détruites par les Jacobins aux portails de la cathé- 
drale de Strasbourg), les sculptures de plein air se dégradent et perdent de 
jour en jour, parcelle après parcelle, leur aspect original. 

Il arrive que cette usure leur donne un charme de plus. La fin du siècle 
s’est enchantée des marbres de Versailles envahis par la mousse — qu’on 
relise la Cité des Eaux d'Henri de Régnier. Et chaque année, les innombrables 
pèlerins du Parthénon s’émerveillent de « la patine d’or mat qui lui donne 
la couleur de la peau du lion », pour employer l’expression de Jacques 
de Lacretelle : or cette patine se réduit à un lichen qui, de près, apparaît 
comme une poudre irisée, incorporée au grain du marbre. 

Ces « déprédations heureuses » (si l’on peut dire) ne sont que l’exception. 
Aujourd’hui, dans notre climat occidental, beaucoup de statues sont tout 
simplement usées. Certaines même agonisent. Des maux proprement 
actuels (pollution de l’air par les émanations industrielles et automobiles) 
s’ajoutent encore aux causes naturelles d’érosion, tant externes (gel, 
mousse) qu'internes (certaines bactéries génératrices d’une sorte de « maladie 
de la pierre »). 

Ne parlons pas des dégâts commis, consciemment ou non, par le publie : 


graffiti stupides, jeux de ballon des enfants, organisation de fêtes et de Faute d'une protection efficace contre la pluie et le gel, la plupart 
« kermesses » dans les plus beaux jardins — à commencer par les Tuileries. des statues de pierre « fondent » lentement mais sûrement. Il suffit de 
Si l’on n’y prend garde, le xx® siècle verra s’amoindrir gravement l’essen- regarder les statues de villes qui jalonnent la place de la Concorde, à 


Paris, pour juger des dégâts à l'heure actuelle (ci-dessus la Ville de 
Lille). Verra-t-on un jour une place de la Concorde toute neuve, avec 
les huit villes copiées (qui paiera les quelque cent millions de travaux?) 
et ces copies seront-elles faites d'après des originaux détériorés ? 


tiel de notre patrimoine plastique. Devant une telle menace, que font les 
Pouvoirs publics? Ils attendent. Et quand ils se décident à intervenir, il 
est souvent trop tard. 
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articulièrement cruelle pour 
mts. Qu'attend-on pour les mettre à 
nt? Certes les crédits font défaut. 

nsulté les plus éminentes personnalités. 


maintenant la parole. 


Les poussières grasses de toute grande ville moderne — avec son 
activité industrielle et sa circulation automobile — dégradent les statues 
de façon lépreuse. Ces plaques noires sont le masque actuel du fameux 
Mercure de Coysevox qui orne l'entrée du jardin des Tuileries. Les 
célèbres « Chevaux de Marly » souffrent eux aussi. Dans moins de 
quarante ans ils seront complètement défigurés. Les solutions ? Un 
entretien efficace ou la mise à l'abri. Et proclamer l'état d'urgence. 


Quand la « maladie » attaque la pierre, on 
ne peut plus arrêter ses progrès. Cette maladie 
qui ronge l'épiderme des statues n'a pas encore 
livré ses secrets et les différents traitements 
expérimentés n'ont donné aucun résultat. 
Après les dégâts causés en surface (ci-dessus 
un cuirassier de l'arc de Triomphe du Car- 
rousel : le casque, presque totalement usé, 
a cependant, grâce à sa visière, protégé comme 
il a pu le visage du soldat) viennent les infil- 
trations qui peuvent provoquer les « éclate- 
ments ». L'emploi de la cire n'est efficace 
— quoique dispendieux — que pour le marbre. 


Les statues d’extérieur dépendent à la fois de qui les possède (État 
ou municipalités) et de qui a la charge de les conserver (Monuments 
historiques ou Bâtiments civils et Palais nationaux — ces deux services 
dépendant de la direction de l’Architecture, elle-même « coiffée » par la 
direction générale des Arts et des Lettres). Chacun de ces organismes a ses 
responsabilités et parfois des points de vue différents. Sur un seul point 
l’accord est parfait : l’insuffisance des crédits. Sans crédits, pas de projets. 
Sans JOIE pas de réalisations. La boucle est bouclée. On n’a plus qu’à 
attendre. 

Attendre que le groupe de la Danse de Carpeaux, à la façade de l’Opéra, 
s’effondre sur les passants, attendre que les Chevaux de Marly, à l'entrée 
des Champs-Elysées, soient devenus irréparables (ils ne sont encore que 
légèrement atteints), attendre que le jardin des Tuileries offre l’aspect 
d’une cour des Miracles de toutes les lèpres de la pierre, attendre que les 
statues-colonnes du portail royal de Chartres ressemblent à un tableau 
de Monsu Desiderio. Nous refusons cette position. On peut, on doit agir. 
Nous avons interrogé des personnalités. Leurs réponses sont unanimes ; 
il faut, de toute urgence, sauver ce qui peut être sauvé. Au Grand Siècle, 
les statues des jardins royaux étaient entretenues ; on cirait régulièrement 
les marbres de Versailles ; l’hiver on les paillait pour les abriter du gel. 
Tous ces soins ont été oubliés depuis la Révolution. Il a fallu attendre 1925 
pour que les marbres de Versailles soient enfin nettoyés. 

Les techniques modernes sont à notre disposition : remplacement des 
anciens tenons et des agrafes en fer par des goujons en cuivre, consolidation 
au mortier ou au silicate, durcissement chimique de la pierre par la « fluata- 
tion » — ce dernier procédé abandonné du reste parce qu’il exigeait un 
brossage des parties endommagées souvent préjudiciable aux parties 
saines et provoquait à plus ou moins longue échéance un « faïençage » 
désastreux des surfaces. On les emploie, ces techniques, mais plus souvent, 
hélas ! à guérir qu’à prévenir. 

Encore la guérison n'est-elle pas toujours assurée. Il y a les cas 
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désespérés. Ceux-là réclament une solution de désespoir : la dépose et la 
mise à couvert. C’est ce qui a été fait pour les grandes statues des porches 
de la cathédrale de Strasbourg, transportées au musée voisin de l’Œuvre 
Notre-Dame. Il y a deux ans, on a discrètement retiré de la colonnade du 
parc de Versailles le groupe de l’Enlèvement de Proserpine. Le geste a passé 
inaperçu (quand il aura été répété dix fois, on s’en apercevra peut-être). 
Il a d’ailleurs eu des précédents : un autre marbre de Versailles, la Nymphe 
à la coquille, avait été retiré dès 1891 et abrité au Louvre, où il est toujours, 
tandis qu’une médiocre copie le remplace à Versailles. Les pays étrangers, 
face à la même situation, ont appliqué les mêmes méthodes : à Florence, 
le David de Michel-Ange a été enlevé de la place de la Seigneurerie où 1l se 
dégradait. Une copie le remplace tandis que l’original se voit à l’Académie. 
Très récemment des marbres des jardins Boboli viennent d’être mis à l’abri. 
Le problème tourmentait déjà les esprits au xvure siècle. Diderot, dans 
le tome 1x de l’Encyclopédie, préconise un repli général des œuvres en 
danger au Louvre : « Au rez-de-chaussée seront les sculptures retirées des 
jardins où elles se détériorent » (il fait allusion tout particulièrement aux 
statues de Marly transportées aux Tuileries, jardin fort mal surveillé à cette 
époque). 

À quoi le Louvre d’aujourd’hui (s’il est d’accord sur le principe) 
rétorque : « Mais notre rez-de-chaussée est comble ! Nos réserves aussi. » 
Ce qui ne l’empêchera pas, naturellement, d’accueillir les Chevaux de 
Marly de Coustou quand l’échéance sera venue, c’est-à-dire, normale- 
ment, dans moins de quarante ans (1). 

« Mais comment le Louvre pourrait-il exposer des œuvres aussi consi- 
dérables dans les locaux dont il dispose? objectent les adversaires de la 
« rentrée » des statues de plein air. Et à supposer même qu'il en ait la 
place (on soulève à nouveau la question de la restitution du pavillon de 
Flore) n'est-ce pas un non-sens de présenter dans un musée, c’est-à-dire 
dans une architecture intérieure, des œuvres conçues pour l’extérieur, 
avec les diverses contingences — éloignement, perspective, jeux de lumière 
naturels, écrin de verdure — que ce fait implique? » (2). 

On peut répondre qu'aucune œuvre d’art (pas plus un tableau religieux 
qu'un sarcophage ou qu’une pièce de mobilier) n’a jamais été conçue 
pour être présentée dans un musée. « Un musée est un pis aller, nous 
sommes tous d’accord là-dessus », a pu dire, il n’y a guère, un conservateur 
du Louvre. « Nous sommes entrés dans l’ère des musées, renchérit 
M. René Huyghe, conservateur en chef honoraire au musée du Louvre 
et professeur au Collège de France. Admettons-le et tirons-en le meilleur 
parti possible. » 

Quant aux difficultés de présentation, elles sont réelles, mais peut-être 
pas insurmontables. On peut considérer comme des réussites les réalisa- 
tions strasbourgeoises du musée de l’Œuvre Notre-Dame (où les statues 
déposées de la cathédrale ont pour cadre une salle voûtée d’ogives) et 
celles, hollandaises, du Rijksmuseum d’Amsterdam (où des statues de 
jardin sont disposées contre un fond de tapisseries de verdures discrète- 
ment évocateur). 

Pas de place pour abriter les sculptures monumentales ? « Il serait 
tout de même étrange de penser qu’il existe à Paris un musée de moulages 
(le musée des Monuments français, au palais de Chaillot) pendant que 


Il faut mettre à l'abri les œuvres importantes qui 
sont menacées à l'extérieur ; c'est ainsi que la « Nymphe 
à la coquille » de Coysevox a été « rentrée » au Louvre 
en 1891 (constatez ces dégradations sur les épaules, 
les jambes, la poitrine). Les exemples de ces dépla- 
cements sont assez nombreux; déjà au XVIII siècle 
Diderot préconisait la mise à l'abri au Louvre de statues 
en danger dans les Tuileries. Le problème d'intégration 
dans un musée a déjà été résolu dans certains musées 
(Louvre, Rijksmuseum, Offices), souvent de façon 
heureuse, mais il pose deux graves nécessités : une 
place importante — alors que les musées sont déjà 
à l'étroit — et le remplacement de la statue retirée par 
une autre — alors que les crédits manquent partout. 


Certains accidents doivent être réparés. C'est le 
cas, notamment, de la cathédrale de Reims, si cruel- 
lement mutilée pendant la guerre de 1914-1918 qu'elle 
ne fut rendue au culte qu'en 1938. L'incendie attaqua 
spécialement la pierre en profondeur et les réactions 
en « boule de neige » ne purent être neutralisées. En 
1943, le rapport des Monuments historiques était 
alarmant. Voici plusieurs états du gable central de 
la façade de Reims : ci-contre une vue de 1880 (Viollet- 
le-Duc a fait école, avec plus où moins de respect : 
voyez les fleurons grandiloquents sur les obliques du 
gable) ; ci-dessous, une photographie prise en 1919 en 
montre les dégâts causés par les bombardements (la 
moitié des dais ont disparu et les statues sont désor- 
mais exposées, sans protection, aux intempéries) ; 
à côté, sur la page de droite, une photographie plus 
récente, de 1943, témoigne des progrès « naturels » 
de la maladie qui mine la façade de Reims. Enfin, 
à l'extrême droite, on peut voir l'aspect actuel du 
gable central dont la restauration vient d'être ter- 
minée, sous le contrôle du service des Monuments 
historiques. Le maximum de documents ont été réunis 
pour aboutir à une reconstitution aussi proche 
que possible de l'ensemble construit au XIIl° siècle. 
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a copie « fidèle » est un mythe : bien que tout le 
monde ne soit pas d'accord sur ce principe, la main 
du sculpteur trahit souvent son époque. Seuls les 


sculpteurs hellénistiques et ceux de la Renaissance 


ont pu faire des copies d'antiques si réussies qu’elles 
continuent à causer des soucis aux historiens et 
conservateurs de musées. Mais regardez la copie 
de « la Nymphe à la coquille », exécutée à la fin du 
XIX° pour remplacer l'original de Coysevox dans le 
parc de Versailles : même volume, même attitude et 
cependant la grâce du modèle a disparu, les doigts 
sont trop minces, l'onde trop mouvementée, le visage 
figé. Une constatation : les quelques statues «rentrées » 
récemment n'ont pas été remplacées par des copies. 


La restauration entreprise à Reims a mis en jeu les 
principes actuellement admis en matière de copies 
« à l'identique » : utilisation de la même pierre de 
Courville (pourtant sensible au gel), extraite des 
mêmes bancs et taillée avec les mêmes outils que 
jadis afin de donner aux sculptures le même épiderme 
que l’ensemble. Les dais et autres ornements pure- 
ment architecturaux ont été copiés mathématiquement 
et, si les statues peuvent sembler trop neuves ou 
trop étrangères, on compte sur le temps qui « seul 
pourra les incorporer vraiment et leur donner cetteinti- 
mité qu’elles n’ont pas encore avec le reste du monu- 
ment » (M. Bernard Vitry, architecte). Il est certain 
que dans un édifice comme la cathédrale de Reims, 
construite avec une unité de style, il est impossible 
de laisser des «trous... sans porter atteinte à la compo- 
sition de l’ensemble ». La copie est la seule solution 
à envisager. Mais pour d'autres monuments religieux, 
dont le style composite est le résultat de générations 
qui transforment leurs églises, ne peut-on concevoir 
des « remplacements modernes », aussi respectueux 
de la Foi et du cadre que des copies? Idée combattue 
parfois même par ceux qui acceptent les vitraux 
modernes dans les églises les plus anciennes. 


les originaux pourrissent sur place ! » La boutade est de M. Raymond 
Cogniat, commissaire général de la France à la biennale de Venise. 
Unanimité donc — bon gré mal gré — sur la nécessité d’abriter les 
sculptures de valeur qui se trouvent menacées. Mais à leur place, que 
va-t-on mettre ? Une réponse possible : rien. « Je verrais disparaître sans 
regret, avoue M. Philippe Erlanger, les statues des villes qui entourent 
la place de la Concorde. La place reprendrait son aspect primitif et y 
gagnerait beaucoup. » D’autres font la même remarque pour les Chevaux 
de Marly. Au cas où il faudrait les abriter, leur remplacement s’impo- 
serait-il? Qu’on n’oublie pas que ces statues ornaient l’abreuvoir de Marly, 
et qu’elles n’ont été installées à l’endroit où nous avons l’habitude de les 
voir qu’au moment de l’abandon de Marly sur l’ordre du Régent. 
Cependant, dans la majorité des cas, une statue enlevée laisse un vide 
qu’il faut combler. Par quoi? Des moulages en plâtre? Mais le plâtre 
est le plus friable des matériaux. En terre cuite, plus dure? Mais la terre 
cuite change de couleur. A Athènes, la frise du temple de la Victoire Aptère, 
moulage exécuté sur les originaux de Londres, ne fut bientôt qu’une bande 
si noire qu’on a dû la remplacer par une « copie à l’identique ». Des essais 
ont été faits avec du ciment-pierre. Satisfaisants dans l’immédiat, ilssesont 
révélés malheureux à l’usage par suite de la rétractation du ciment-pierre. 
Le bronze a des adeptes (M. André Chamson) : mais il offre l’inconvénient 
d'inscrire un volume sombre là où la pierre inscrivait un volume clair. 
De plus, il est coûteux et la ciselure en est difficile. Le plomb, qui «grise» 
en vieillissant, n’aurait pas ces désagréments. Dans les jardins du château 
de Queluz se trouvent force statues de plomb du plus heureux effet (dont une 
copie de l’Enlèvement de Proserpine de Girardon). « Le plomb s’allie parfai- 
tement au marbre et à la verdure et je ne verrais que des avantages à rem- 
placer par des moulages en plomb les statues mourantes de nos parcs 
nationaux », déclare M. Gérald van der Kemp. Il ajoute que le plomb est 
facile à travailler : on peut sans peine avec le plomb remplacer un doigt 
manquant, « engraisser » et ciseler une tête usée, etc. Enfin, c’est un maté- 
riau bon marché (à titre indicatif, la copie en pierre du groupe des Chevaux 
de Marly représenterait une dépense de l’ordre de cinquante millions). 
Alors que faire pour « remplacer » les statues défaillantes ? « Des copies », 
disent les Monuments historiques. Point de vue logique, puisque le rôle 
de cet organisme est expressément de maintenir dans leur état actuel les 
sites qui lui sont confiés. « Nous disposons aujourd’hui, expliquent les 
Monuments historiques, de techniques de « haute fidélité » : même matériau, 
prélevé si possible dans le même lit de la même carrière, mêmes outils, 
sans compter l’appoint (qu’a si crueilement négligé un Viollet-le-Duc) 
des relevés photographiques et des moulages ; nos « metteurs au point » 
n’ont plus qu’à effectuer un travail quasi mécanique interdisant toute 
marge d’interprétation, même involontaire. » Et de citer à l’appui l’exemple 
de la cathédrale de Strasbourg : les copies placées aux portails à la place 
des originaux déposés ne choquent en effet personne. Et il est vrai qu’on ne 
leur en demande pas davantage. Mais à Reims? Que dire des restaurations 
de la statuaire de la cathédrale endommagée par les bombardements et 
l’incendie de la grande guerre? Portent-elles la marque de notre temps? 
C’est l’opinion des uns, qui soutiennent que c’est le mal dont souffrent, 
par principe, toutes les copies, quelle que soit leur époque (mais il ne faut 


Personne, sauf les spécialistes des Monuments histo- 
riques, ne voit sous cet angle le fameux groupe de la « Danse » 
de Carpeaux qui décore le côté droit de la façade de l'Opéra, 
à Paris. Cet angle, c'est celui de la pluie qui corrode infailli- 
blement toutes les faces qui lui sont exposées : la tête du 
génie est coiffée d'une cuvette qui distribue des infiltrations 
nocives. Résultat : il est urgent de retirer la « Danse » qui 
menace de s'écrouler un jour. Ici, le remplacement sera rela- 
tivement facile : la « Danse » n'est qu'un agrandissement 
d'atelier, d'après un original (aujourd'hui au Louvre). Voilà 
une solution à laquelle n'avait pas pensé Carpeaux : l'original 
au musée, les répliques au fur et à mesure des besoins. 


Retiré discrètement du parc de Versailles il y a deux ans, 
l'« Enlèvement de Proserpine », un des groupes les plus 
célèbres de François Girardon, a quitté le bosquet de la 
colonnade pour l'Orangerie. On ne peut qu'approuver la 
mise à l'abri de ce chef-d'œuvre, absolument irremplaçable 
(les dommages, très légers, n'affectent que le dessus des 
épaules, le visage tourné vers le ciel).En contre-partie, ilest 
à souhaiter qu'un emplacement soit trouvé pour que les 
visiteurs de Versailles puissent continuer à l'admirer. Il est 
évident que |’ & Enlèvement de Proserpine » serait déplacé 
dans une pièce et même dans une des galeries du palais (où 
les sculptures, toutes historiques, ne font d'ailleurs pas 
défaut). Des réaménagements dans les Grandes Écuries 
transformées en musée permettront — assez prochainement, 
il faut l'espérer — de placer le groupe de Proserpine dans 
un cadre assez vaste pour ne pas nuire à son envolée. 


pas oublier que les musées sont remplis de copies romaines quelquefois 
difficiles à distinguer des originaux grecs). Les artistes du xvVII* qui copiaient 
les marbres antiques se croyaient fidèles : ils ont fait de la statuaire de 
leur temps. Ceux du xix® siècle pareillement (que l’on compare la Nymphe 
à la coquille de Versailles, version 1891, à l’original du Louvre). « Nos 
copies vieilliront mieux, rétorquent les Monuments historiques. Dans 
vingt ans elles ne choqueront plus. » En est-on bien sûr? La « copie à 
l'identique » n'est-elle pas un mythe? à 

Une autre idée : rechercher les copies anciennes des œuvres à remplacer. 
Il en existe un certain nombre de par le monde. L’an passé, à Londres, 
le conservateur du château de Versailles a acheté pour le prix d’un moulage 
en plâtre la copie en marbre de l’Eros taillant son arc dans la massue 
d’Hercule de Bouchardon dont l’original se trouve au Louvre et dont 
une copie, très dégradée, ornait depuis le xIx° siècle le temple de Trianon. 
La substitution a été particulièrement bienvenue. . L 

Reste un dernier parti : renoncer à la copie, qui ne sera jamais qu'un 
palliatif sans vraie valeur, et confier à des artistes actuels le soin d'exécuter 
des œuvres originales en tenant compte des impératifs existants (harmonie 
d’ensemble à respecter, proportions, matériaux, esprit du site). Cette 
solution paraît hérétique à certains (3). Pour beaucoup pourtant, c’est 
celle du bon sens. Pourquoi notre époque, victime d’un étrange complexe 
d’infériorité, renoncerait-elle à faire ce qu’ont fait toutes les autres : 
ajouter son apport esthétique à ceux des siècles précédents? Les bâtisseurs 
de cathédrales n’avaient pas ces scrupules. S’ils les avaient eus, aucun 
édifice commencé roman n’aurait été achevé gothique ou renaissant. Les 
sites urbains dont nous admirons l’harmonie sont le résultat d’une superpo- 
sition identique. « Paris en est l’image même », dit M. Raymond Cogniat. 

Cependant, parmi les partisans du « moderne dans l’ancien » les avis 
sont nuancés. M. André Chamson n’admet l’œuvre moderne que dans le cas 
où il n’y a pas de lien « indissoluble » entre la statue et le site environnant, 
ce lien pouvant résulter « de la qualité de la statue ou des souvenirs qu’elle 
évoque ». M. René Huyghe, lui, fait une discrimination d’un autre ordre : 
il est pour le maintien du statu quo (donc pour les copies) dans tous les 
cas où le site urbain consacre « la mainmise de l’homme sur la nature 
à un moment précis » (exemple la place de la Concorde ou l'Opéra). 
Mais dans le cas d’un monument ou d’un site ayant constamment évolué 
au cours des siècles et pouvant être considéré comme un « organisme 
vivant » — une cathédrale par exemple — il n’hésitera pas à préconiser le 
recours à l’art moderne, à condition toutefois que celui-ci « ne s’attache 
pas à souligner sa rupture révolutionnaire avec le passé ». L'expérience, 
tentée et parfois réussie dans le domaine du vitrail, n’a aucune raison 
d’échouer, si l’on sait choisir les artistes, dans celui de la statuaire. 

Ce sont là des opinions émises à titre privé. Il est intéressant de constater 
que certains architectes officiels tentent eux-mêmes d’appliquer des théories 
semblables. Mais les Monuments historiques montent la garde. 

À Fontainebleau, M. Warnery, architecte en chef du palais, voudrait 
faire ériger autour du parterre douze statues des mois (modernes) aux 
emplacements prévus à cet effet dans les plans primitifs : la direction des 
Arts et des Lettres, à laquelle il a fait appel, a donné son approbation 
à cette opération ; les maquettes des statues ont été commandées, elles 
sont prêtes. mais les pourparlers sont toujours en cours avec la commis- 
sion supérieure des Monuments historiques. Il est permis de se demander 
si le pourtour du parterre verra en place les statues espérées… 

Dans ce chassé-croisé, qui décide en fin de compte? 

La commission des Monuments historiques est souveraine dès qu'il 
s’agit d’un site ou d’un monument classé. Elle se flatte de garder la tête 
froide dans ces querelles d’anciens et modernes. Mais elle n’est pas 
seule, comme on l’a vu, et les avis sont partagés. 

Manque de crédits. Manque de politique d'ensemble. Tels sont les vices 
du système. Si l’on ne se décide pas à le réformer, notre époque pourra 
être considérée comme la liquidatrice impuissante d’un patrimoine qu'elle 
n’aura pas même eu le mérite de transmettre à la génération suivante. 


(1) Parce que le chef-d'œuvre de Coustou mérite sans discussion les 
honneurs d’un musée. En ce qui concerne les statues de moindre valeur. 
comme celles du jardin des Tuileries dont il a la garde, la position du 
Louvre est plus nuancée : il ne semble pas voir de nécessité réelle à 
encombrer ses salles d'œuvres dont la plupart ne sont que des répliques 
exécutées au XVIIe siècle d’après des antiques dont il possède les originaux. 


(2) C’est l’opinion, entre autres, de M. Philippe Erlanger : « J'ai été 
frappé de la grâce insoupçonnable de la Diane chasseresse du musée du 
Louvre, un jour où, par exception, elle avait été exposée au milieu d’un 
parterre d’hortensias qui recréait autour d'elle l’atmosphère naturelle 
d’un décor extérieur. » 


(3) MM. Louis Réau et Philippe Erlanger sont résolument « contre ». 
M. André Cornu (ancien secrétaire d'Etat aux Beaux-Arts), bien que 
responsable du plafond de Braque au musée du Louvre, l’est aussi : « Aux 
quartiers modernes, la sculpture moderne ! » Il est à remarquer que les 
Monuments historiques eux-mêmes ont adopté cette solution pour les 
cinq statues du Jugement dernier du gable à la façade de la cathédrale 
de Reims. 


(4) Elle bénéficie en effet de crédits relativement élevés (!) : soixante- 
dix millions par an pour routes les commandes de l’État — peinture. 
tapisseries et objets d'art, aussi bien que théâtre, musique — commandes 
exclusivement réservées à des artistes vivants. 


Le spectacle, dans le jardin des Tuileries, 
n'est pas toujours des plus heureux. La pluie qui 
tombe sur les arbres se charge de mille impuretés 
et arrose les statues de façon dévastatrice. Les 
rivières de Coustou, amenées de Marly pour 
orner les parterres du roi à Paris, ne sont point 
épargnées. La Seine comme le Nil offrent aux 
spectateurs des visages rongés, des mains 
mutilées, des torses décapités. Ce sont pourtant 
des œuvres capitales de très grande qualité, 
comme toute la statuaire de Marly. Le destin 
de ces sculptures est-il de mourir sur place? 
Verra-t-on un jour les Tuileries hantées de 
ruines ou animées seulement de sculptures des 
salons du XIXe (quand ce ne sont des monuments 
politiques) ou encore peuplées de copies de valeur 
discutable? Le problème ne peut être tranché sans 
laisser une large part à la sentimentalité ; c'est 
dire que les thèses s'opposent, s'affrontent et 
finalement s'épuisent d'autant plus que le 
manque de crédits empêche d'entreprendre toute 
action d'envergure. Seul le temps poursuit FIN 
son œuvre destructrice à coup sûr. 
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PEUT-ON ACCROCHER DES TABLEAUX MODERNES DANS UN APPARTEMENT 
 MEUBLÉ EN ANCIEN ? VOICI UNE DEUXIÈME SOLUTION (VOIR CONNAISSANCE 
DES ARTS, JUIN 1958) : ELLE À ÉTÉ ADOPTÉE PAR UN COUPLE JEUNE, PARTI- 


SAN DU LOUIS XV, QUI ENTEND NÉANMOINS VIVRE AVEC L'ART DE SON TEMPS. 


à La douceur de ton 
du dix-huitième siècle cadre 
très bien avec les tableaux les 
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plus hardis de couleurs 


PAR PAUL GUTH 


Bibliophile et amateur de tableaux modernes, M. B. a eu la chance, voici une 
dizaine d'années, de trouver un hôtel particulier près du Bois de Boulogne, dont 
l'intérieur n'était pas achevé. Les plans furent donc conçus en fonction des besoins. 
La bibliothèque (ci-dessus) ouvre sur le vestibule d'entrée et communique avec 
le salon. Elle peut servir de bureau. Le mobilier date de Louis XV. Murs et boise- 
ries grises laissent aux reliures seules le soin d'attirer l'attention. Sur la moquette 
grise, un tapis d'Orient de teintes pastel. L'ambiance de ces tons doux invite à un 
calme sans fadeur puisque, pour réchauffer l'architecture de la pièce, les trois 
fenêtres qui l’éclairaient ont été drapées d'immenses rideaux de velours rouge. 


La certitude de se trouver chez un collectionneur s'impose dès l'entrée. Le 
mobilier d'époque Louis XVI montre une grande sobriété qui est de rigueur 
dans un hall d'entrée : régulateur en acajou de ligne très architecturale, table 
console sculptée de grecques et de têtes de belier de style monumental. Au-dessus 
de cette table est accroché un tableau non figuratif de Macris dont le mouvement 
des taches colorées tranche sur les murs tout blancs et l'ordonnance classique. 


L'envolée de l'escalier, avec sa rampe copiée sur un modèle Louis XIV, donne au 
hall un décor très spectaculaire. Pour rester dans le ton, chaque détail a été choisi 
avec un souci d'apparat : immense jardinière Empire ornée de bronzes par Thomire, 
un canapé confortable épousant la courbe de l'escalier et couvert de velours vert 
gaufré Régence, grandes appliques Louis XV ; le tapis de l'escalier est de couleur 
pierre. Les jours de réception, le hall — qui longe le salon et la salle à manger — 
joue le rôle, toutes portes ouvertes, d'une pièce supplémentaire attrayante. 


| M. et Me B. ont cinq enfants. Pour les loger ils cherchaient 
un hôtel particulier qui fût près du Bois de Boulogne et qui eût 
un jardin. Ils concilieraient ainsi les bienfaits de l'isolement et 
ceux de l’air pur. 

: Avenue du Maréchal-Maunoury, ils découvrirent un hôtel qu’un 
Chilien avait commencé avant la guerre. Les hostilités avaient 
tranché net sa croissance. L'édifice ne comportait que quatre murs 
=t un toit. Mais ces murs étaient énormes, en pierres de taille. 
Quant au toit il possédait une vigueur à défier le temps. Enfin le 
Bois baignait de ses effluves cet hôtel inachevé, qui était presque 
la table rase de Descartes. Avec lui on pouvait païtir de zéro. 

M. et Me B., couple jeune, voulurent allier les exigences de la 
jeunesse et les traditions du passé. M. Henri Samuel, architecte, 
orchestra leurs desseins avec le concours de M. Cazalières. 

Le but poursuivi fut le suivant : dans toute la partie de l’hôtel 
consacrée aux réceptions, combiner l'élégance et le style des époques 
Louis XV et Louis XVI avec les avantages de la vie actuelle, c’est- 
à-dire des sièges confortables et des tableaux modernes. 

Un cadre ancien, oui, mais assez sobre pour accueillir sans 
scandale des tableaux modernes. M. Henri Samuel partageait ce 
point de vue. Il fut, d’autre part, décidé de bannir, au rez-de-chaussée 
‘et au premier étage, les radiateurs. On installa le chauffage à mazout, 
muni de bouches presque invisibles. Pour le service, pas de sonnettes, 
mais des téléphones intérieurs. En sept mois, plomberie, électricité, 
Chauffage, ascenseurs, boiseries, dorures, toute l’installation fut 
expédiée. Un tour de force. 

Le mariage de l’ancien et du moderne saisit dès l’entrée : une 
table du dix-huitième siècle, ornée de têtes de béliers, et un tableau 
non figuratif. 

Pour créer un décalage chaud à l’œil, on a ménagé une entrée 
de petites dimensions, au plafond bas. De là, on passe dans le hall 
au plafond plus haut (il contient l’escalier) qui forme à la fois une 
espèce de seconde entrée et un salon supplémentaire. 

C’est au salon que se marque le plus la grande alliance entre le 
style ancien et la peinture moderne. M. B. a commencé sa collection 
de tableaux dès 1938. En 1939, il achète un Léger, une fleur jaune 
aux cassures de papier. 

On voit ici se coudoyer, sans cris ni murmures, une tête de femme 
de Picasso, coiffée d’un bonnet aux pompons verts, un Braque, 
le portrait de Chagall par lui-même, avec un chapeau de paille et 
une veste rouge sang, un Utrillo de la période blanche représentant 
l'hôpital Broca, un Vieira da Silva, un Rouault, de l’ancienne 
collection Vollard, plantant côte à côte deux femmes avec une 
grandeur farouche : l’une aux yeux clos, l’autre aux yeux ouverts, 
mais qui n’en pense pas moins. Bernard Buffet, ici, fait figure de 
classique avec des fleurs mauves, aux feuilles aiguës comme des 
lances. 

La bibliothèque est un des sanctuaires de la demeure. 

M. et Mme B. aiment les livres autant que les tableaux. Ils auraient 
préféré des rayonnages ouverts, qui leur auraient offert le spectacle 
intégral de leurs ouvrages. Mais ils ont pensé à tous les ennemis 
dont il faut se défendre : le soleil, la poussière, les enfants. 

Sur des rayons bien protégés sont gardés un des rarissimes 
originaux des Pensées de Pascal, un grand papier de Madame Bovary 
de Flaubert, le manuscrit de Fermina Marquez de Valéry Larbaud 
sur des petits cahiers d’écolier, le manuscrit de /a Nausée de 
Sartre sur trois cahiers d’élève au papier quadrillé et une édition 
originale de Marcel Proust du côté de chez Swann. 

Deux chaises de chantres d’église au dossier raide rappellent qu’un 
chant s’élève aussi des livres. Mais cette bibliothèque est encore à 
mi-chemin de sa course. On cherche des bustes et des mappemondes 
pour animer la corniche des boiseries. 

Pour la salle à manger, la balance a penché du côté de l’ancien. 
Le problème était de trouver une boiserie du XvrHI° siècle qui pût 
s’encastrer entre les quatre portes et les quatre fenêtres. Ainsi fut 
fait. Deux torchères de Gouthière, d’après des sculptures de Marin, 
représentent des femmes. Les têtes d’aigles de la maison d’Autriche 
qui les ornent feraient croire qu’elles ont appartenu à Marie- 
Antoinette. Devant tant de noblesse calme, les tableaux modernes 
ont eu peur. Ils ont fait une brève apparition, puis ils se sont repliés 
dignement. | 
Le xx° siècle est représenté ici discrètement par quelques sièges 
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qui se bornent à compléter les anciens. Il prend sa revanche, à 
côté, dans la cuisine ultra-moderne, pourvue de tous les perfection- 
nements qui peuvent combler d’aise une jeune femme d’aujourd’hui. 

L’escalier qui mène aux étages est d’une vigoureuse envolée. Le 
motif de sa rampe a été copié sur celui de l’escalier de l’hôtel de 
Samuel Bernard, rue du Bac. De belles appliques anciennes renforcent 
cette harmonie. M. Henri Samuel voulait laisser la pierre des marches 
nues pour que l’œil pût mieux la goûter. M. et Mme B. ont transigé 
en la faisant revêtir d’une moquette couleur de pierre. Des stores 
à l’italienne tamisent la lumière avec fantaisie. Une tapisserie de 
Lurçat accueille au sommet. 

La chambre est centrée sur le lit, qui prend ses aises face à la fenêtre. 
Une note d’austérité est donnée par un Christ espagnol en ivoire 
qu’on a niché dans un miroir. Les sourires de la pièce sont dispensés 


Des boiseries d'époque Louis XV en chêne nature ltapissent la salle à manger. 
Elles s'adaptèrent presque par miracle aux dimensions de la pièce. Le dallage du 
sol, blanc à cabochons noirs, continue exactement celui des deux vestibules. 
Quatre portes et quatre fenêtres, qui se font face deux par deux, ordonnent une 
symétrie rigoureuse, ponctuées au centre par un lustre Louis XV en cristal. Une 
commode Louis XVI en acajou, estampillée Saunier, sert de buffet. Les sièges 
à pieds consoles sont des modèles typiques de Georges Jacob (pour compléter 
l'ensemble des dix, il a fallu recourir à quelques copies ; la table d'acajou date 
de l'époque de Louis XV). Sur la cheminée, les deux torchères Louis XVI en bronze 
doré et patine noire sont dues au sculpteur Marin et au ciseleur Gouthière. Les 
fenêtres sont drapées d'immenses rideaux de lampas cerise et crème; les sièges 
sont tendus de cuir rouge. M. et Mme B. avaient pensé mettre quelques tableaux 
modernes de leur collection sur les panneaux de la boiserie; ils y renoncèrent 
au profit de cartels en bronze Louis XV qui ne rompent pas l'unité de ton. 
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Une douce intimité règne au premier étage 
qu'occupent les maîtres de maison. Mais le même 
principe dans les pièces de réception du rez-de- 
chaussée régit la décoration : calme, confort, col- 
lection. Collection : ici — un petit bureau-boudoir 
avec électrophone et télévision — une série de 
photographies anciennes et de dessins, presque 
tous consacrés aux hommes de lettres parmi les- 
quels on reconnaît, au hasard, un portrait de Baude- 
laire par Nadar, une caricature de Georges Sand 
et une feuille manuscrite du « Temps perdu » de 
Proust. Confort : des fauteuils reposants, tapis et 
rideaux de laine épaisse (et remarquer le radiateur 
discrètement placé sous la porte-fenêtre). Calme : 
murs gris pâle, moquette grise, rideaux tabac à 
galons noirs, canapé et fauteuils confortables vert 
bouteille, en un mot une palette de tons très fondus 
qui s'animent par le jeu des sombres et des clairs. 


Un cadre ancien pour des meubles anciens : 
tel a été le principe adopté mais, ajoute le décora- 
teur, M. Henri Samuel, une certaine sobriété était 
de rigueur pour laisser toute son importance à la 
collection de tableaux modernes. C'est dans le 
salon (photographie ci-contre) que le compromis 
entre les deux époques s'illustre le mieux. Les 
murs ont été laissés unis; pour donner du style 
à la pièce, M. Samuel a eu recours à quatre doubles 
portes Louis XV, blanc et or. Au-dessus de la 
cheminée Louis XV, un miroir Régence, très impor- 
tant. Au sol, un tapis d'Aubusson de dessin 
Louis XV. Ainsi &architecturé », le salon peut se 
permettre quelques fantaisies sans perdre son 
aspect classique français. Les sièges mêlent le 
style Louis XV au confort de toutes époques 

un canapé de velours moderne et, de façon plus 
inattendue, deux crapauds Napoléon III en damas 
boutonné. Le choix des couleurs a été particulière- 
ment étudié afin de ne pas lutter avec les tableaux 
modernes ; un gros satin cannelé de ton cham- 
pagne a été adopté pour servir de toile de fond à 
la collection de M. B. Seuls quelques sièges volants 
ont été parés de couleurs soutenues (rouge, vert 
pour donner le change aux accords vifs des tableaux. 


Dans le grand miroir doré d'époque Régence qui 
domine le salon se reflètent quelques toiles de 
maîtres de la collection de M. et Mme B. Chagall, 
Utrillo, Rouault sont avec Braque, Picasso, Léger, 
Vieira da Silva et Buffet (invisible sur notre page 
couleurs) les vedettes qui manifestent les tendances 
d'amateurs actuels qui ont voulu concilier leur goût 
des meubles anciens et de l'art moderne. L'éclai- 
rage du salon est assuré par des vases du XVIIIe, 
équipés à l'électricité ; le chauffage par air pulsé est 
camouflé par des éléments de boiserie anciens. 
Architecte et décorateur ont multiplié leurs efforts 
pour accomplir ce désir d'un jeune couple qui, en 
1958, entendait profiter des « plaisirs de vivre » de 
plusieurs époques avec la conscience de tout ce 
que le XX° siècle peut apporter de satisfaction. 
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par les deux tables de chevet fort confortables, un cartonnier en bois 
de rose et un paravent bleu lavande tapissé de miniatures. 

A côté, voici la salle où l’on vit. Ses murs sont couverts d’une 
collection de dessins et de photographies qui comblent la curiosité. 
On y découvre au hasard la seule eau-forte de Gauguin, deux aqua- 
relles de Mérimée, un dessin de Victor Hugo, un de Verlaine, un de 
Barbey d’Aureviliy. Des photographies de Nadar nous montrent 
la bedaine d’Alexandre Dumas père, barrée d’une chaîne de montre 
de notaire, la barbe de Victor Hugo, instrument de l’art d’être 
grand-père, les bandeaux sculpturaux de George Sand. Réjane a 
payé son écot sous la forme de deux dessins : son auto-portrait 
en poisson et celui d’Yvette Guilbert en araignée. 

Plusieurs pages du manuscrit du Temps perdu, de Proust, font songer 
qu’un manuscrit, avec ses ratures et les traces émouvantes de son 
labeur, peut composer une espèce de tableau. 

Au même étage une petite salle d’habillage, dont on a baissé le 
plafond, pour la rendre plus intime. Un lustre en passementerie 
semble servir d’enseigne aux immenses placards qui font le tour de 
la pièce. 

La salle de bains, de style Louis XVI, se range dans la nouvelle 
école des salles de bains habitables qui, malgré la vapeur et la tuyau- 
terie, prennent des façons de petits salons d’eau. Elle est peinte en 
faux marbre avec des boiseries blanches. Un lustre lui verse sa 
lumière, un tableau naïf de Bauchant l’égaie. Des robinets au col 
de cygne la parent. On gagne la baignoire, comme un trône, en 
gravissant une marche. 

Chaque enfant possède sa chambre, la plus gaie possible. Dans 


l’une d’elles, un placard muni d’étagères à livres qui pivotent. Au 
deuxième étage une salle de jeux permet de livrer des matches de 
ping-pong et offre assez d'espace à tous les galops. 

Si l’on ajoute que, du bas en haut de l’hôtel, chaque pièce a son 
style de serrures, de crémones, de poignées, on comprendra quel 
soin a présidé à cette réconciliation de l’ancien et du nouveau dans 
le logis d’un jeune couple abondamment pourvu 
d'enfants, près du Bois de Boulogne, à Paris. FIN 
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François Pompon, école française 
1855-1933 : « Ours blanc », sta- 
tuette en porcelaine de Sèvres, 
vendue 130 000 francs le 24 février à 
l'Hôtel Drouot (Me Alph. Bellier ; 
M. Jacques Dubourg). Pièce assez 
rare. Elle a été reproduite seule- 
ment à quelques exemplaires avant 
la destruction des moules. H.: 21cm. 


Figurine de chimpanzé, en agate, 
par Carl Fabergé (1846-1920), vendue 
660 000 F le 25 novembre à Londres 
chez Sotheby. Bien qu’exécutées en 
de nombreux exemplaires, Îles 
figurines d'animaux, comme toutes 
les pièces sorties des ateliers de 
Fabergé restent particulièrement 
recherchées en Angleterre. H.:5,5c 


École française du XVIIe siècle : 
statue en marbre de Louis XIV vêtu 
à la romaine, vendue 10 800 francs 
belges, soit 90 000 francs français, 
le 15 mars à la galerie G. Giroux 
à Bruxelles. Prix faible pour une 
statue attribuée par les experts à 
Martin van den Bogaert dit Martin 
Desjardins (1640-1694). Haut : | m. 


Paire de statuettes représentant 
des Amours, en bronze doré et ciselé 
d'époque Louis XV, vendue 2 850 F 
suisses, soit 280 000 F français, le 
21 mars à Lausanne (M. J.-P. Péqui- 
gnot, commissaire-priseur). L'une 
d’elles estmonogrammée du bronzier 
Charbonnier. Destinées sans doute 
à une pendule ou à des chenets. 


Chine, époque post-Han (après 220): 
statuette de carpe en bronze doré, 
vendue 2 250 F suisses, soit 220 000 F 
français, le 26 avril à la galerie Motte 
à Genève (M. Beurdeley, expert). 
Cette statuette avait été payée 
78 000 F en 1952 à la vente du mar- 
quis de Ganay. Les bronzes dorés de 
cette époque sont rares. L. 14,5 cm. 


École française du XIVE siècle 

statue de Vierge à l’enfant, en bois 
sculpté, vendue 300 000 francs le 
If décembre à l'hôtel des Ventes 
de Versailles (Me Blache). Attitude 
élégante ; quelques parties acci- 
dentées. On remarque le déhanche- 
ment caractéristique des sculptures 
de cette époque. Haut. : env. 80 cm. 
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Astrolabe persan, d'époque Kadjar 
(XIXE siècle), vendu 160 000 F le 
27 novembre à l'Hôtel Drouot 
(Me Rheims ; M. Beurdeley). Il est 
en bronze doré et gravé et comporte 
une boussole. Bon prix pour une 
pièce tardive. Les astrolabes des 
XVIe et XVIIe, d’une grande rareté, 
sont les plus cotés. Diam. 17 cm. 


Tapis Césarée (Turquie d'Asie), 
vendu 90 000 F le 12 avril à la villa 
Robioni à Nice (MC Terris ; M. Mar- 
tini). Laine et soie. Grands ramages 
polychromes, animaux et bustes de 
femmes sur fond crème. Médaillon 
central à fond bleu de Prusse. Fabri- 
cation récente. 1,75X1,35 mètre, 
soit 38 000 francs le mètre carré. 


Miniature persane d'époque mon- 
gole (début du XIVe siècle) ornant 
une page de manuscrit, vendue 
170 000 F le 27 janvier à l'Hôtel 
Drouot (Me Rheims ; M. Beurdeley). 
Elle est datée de l’an 718 de l’hégire 
et représente Ali, gendre de 
Mahomet, dans un épisode de l’his- 
toire universelle de Rachid-ed-Dine. 


Boîte en ivoire, art hispano-arabe, 
troisième quart du X® siècle, vendue 
6 700 000 F le 16 mai à Londres chez 
Sotheby. Elle est entièrement 
décorée d'animaux et de feuillages 
sculptés. Style caractéristique de 
la dynastie Ommeyade d’Espagne. 
Pièce rarissime et d’une qualité 
exceptionnelle. Hauteur 12 cm. 


Bol tronconique en faïence persane 
de Rey, début du XIII siècle, vendu 
160 000 F le 27 janvier à l'Hôtel 
Drouot (Me Rheims ; M. Michel 
Beurdeley). Décor polychrome sur 
fond bleu turquoise représentant un 
roi entouré de dignitaires et d’oi- 
seaux symboliques. Pièce ayant subi 
une restauration. Diam. 19 cm. 


Tapis Chiraz (sud-ouest de l'Iran), 
vendu 95 000 F le 30 décembre à la 
villa Robioni à Nice (Me Terris ; 
M. Martini). Décor cachemire formé 
de bandes polychromes. Bordure à 
feuillages stylisés et rosaces. Décor 
un peu monotone compensé par la 
vivacité des coloris. Diam.2X1,25m, 
soit 38 000 francs le mètre carré. 
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LE PREMIER ARTI JR ÉMII ÉTÉ ÉCRIT EN RASE INFLUENCE 
TICLE SUR ÉMILE BERNARD A ÉTÉ ÉCRIT EN 1893 PAR FRANCIS JOURDAIN. LONGTEMPS L'INFLUENCE 


DE CE PEINT ÉTÉ É ] IÉ 
NTRE SUR GAUGUIN A ÉTÉ DISCUTÉE, VOIRE NIÉE. AUJOURD'HUI ELLE NE L'EST PLUS, ET LES SOUVENIRS 


DE FRANCIS 
JOURDAIN SONT AUTANT DE DOCUMENTS QUI PRENNENT LEUR PLACE DANS L’HISTOIRE DE L'ART. 


E BERNARD 


le bon génie de Gauguin 


Je ne passe jamais rue Le Peletier sans 
tre hélé par mes fantômes. C’est au 47 de 
tte rue que — en 1892 — un certain 
Le Barc de Bouteville, renonçant au 
commerce des vieilles toiles bitumineuses de 
qualité médiocre qui emplissaient sa bou- 
tique, vida celle-ci pour y accueillir un 
groupe de jeunes artistes dont les débuts 
excitaient le rire ou l’indignation des « gens 
sérieux », fervents admirateurs de ces 
membres de l’Institut dont les noms 
devaient bientôt choir dans les ténèbres 
d’un juste oubli. 

Un groupe? Je devrais dire plusieurs 
groupes, car les tendances de ces débutants 
étaient fort divergentes. Les uns entendaient 
poursuivre, en les systématisant, l’analyse 
de leurs aînés les impressionnistes ; les 
autres, tout au contraire, se détournaient 
d’un réalisme qu'ils estimaient trop étroit 
et s’engageaient sur des voies opposées. 

Impressionnistes et symbolistes, inscrits 
au-dessus de la porte, ces mots servaient 
d’enseigne au petit magasin qui allait être 
le berceau, non d’une école, mais de toute 
une famille d’artistes cultivant leurs jardins, 
chacun à sa manière et, ma foi, sans jeter 
trop de pierres dans celui du voisin, sans 
même se refuser à savourer les fruits 
recueillis par tel ou tel de ses compagnons. 

C’est chez le bon Le Barc que j’ai, pour 
la première fois, rencontré X.-K. Roussel, 
l'ami de Virgile, et Toulouse-Lautrec, l’ami 
de La Goulue, le pieux Maurice Denis et 
l’anarchiste Maximilien Luce, et Pierre 
Bonnard, et Édouard Vuillard, et cent autres 
voués soit à la gloire, soit à ces oubliettes 
dont les membres de l’Institut ne sont pas 
les seuls à connaître la noirceur. C’est là 
aussi que je fis la connaissance de mon cher 
Émile Bernard, Flamand réfléchi, sans 
morgue ni superbe et dont l’affabilité 
permit à l'adolescent que j'étais de 
devenir rapidement l’ami tout en restant 
son discret admirateur. 

N'ayant encore que vingt-quatre ans, 
Bernard avait déjà un passé. Un passé qu’il 
m’allait être donné de découvrir peu à peu, 
au cours d’innombrables causeries, dans 
l’atelier où, quelques années auparavant, 
Vincent van Gogh avait si souvent discuté 
avec le « cher copain Bernard ». 

Faite de planches grossièrement assem- 
blées, ladite baraque avait été édifiée (dans 
le jardin du pavillon habité, à Asnières, par 
Bernard et ses parents) aux frais de la 
grand-mère, seule personne de la famille 
suffisamment perspicace pour faire confiance 
à l’apprenti artiste, l’encourager, croire à 
l’authenticité de la vocation qui s'était 
manifestée dès l’enfance du petit Emile. 

Cet atelier, je me le rappelle fort bien. 
Les toiles s’y entassaient, les cartons, les 


calepins, les carnets, voire les cahiers 
d’écolier dont chaque page avait été naguère 
couverte de dessins, les projets de Cruci- 
fixion ou d’Annonciation voisinant avec 
des croquis de passants, de paysages, de 
fleurs ou d’objets usuels. 

Ce fut ma première surprise de m’aper- 
cevoir que ce Lillois aux yeux doux et 
rêveurs, à la démarche lente, aux gestes 
rares, à l’allure un peu indolente, était en 
réalité un travailleur acharné. Son activité 
n’avait rien de fébrile, elle était singulière- 
ment efficace. À l’âge de vingt ans, son 
œuvre était déjà si abondante que, pour en 
montrer un ensemble suffisamment repré- 
sentatif, il dut recourir à la petite tricherie 
du pseudonyme et d’un double nom. Ses 
camarades et lui avaient groupé leurs 
œuvres dans un café de l’Exposition univer- 
selle ; outre les toiles de Bernard, figuraient 
au catalogue celles — non moins nom- 
breuses — d’un certain Némo, inventé de 
toutes pièces pour la circonstance. 

Quand je me liai avec Emile Bernard, il 
avait déjà dans ses tiroirs la valeur de 
plusieurs volumes de poèmes et d’essais. Il 
avait exécuté une quantité de gravures sur 
bois (quelques épreuves avaient été utilisées 
par lui comme billets de loterie, car il lui 
arrivait d’avoir recours au moyen de la 
tombola pour écouler à vil prix un tableau 
ou deux). 

Xylographe, il était aussi volontiers litho- 
graphe. Où ont pu notamment échouer les 
tirages — jamais exposés ni mis en vente 
— des dix planches composées pour illus- 
trer les Cantilènes de Jean Moréas? 

Loin de le rebuter, le travail manuel était, 
pour son esprit toujours en éveil, une façon 
de délassement. Il avait, de ses propres 
mains, apprêté puis badigeonné du plus 
beau bleu de charron la devanture, rue 
Clauzel, de son vieil ami Tanguy ; et je n’ai 
pas oublié l’ardeur avec laquelle, faisant 
voler les copeaux, il s’attaqua aux deux 
grands panneaux de bois massif que le bon 
Antoine de La Rochefoucauld, peintre 
modeste et charmant mécène, lui avait 
demandé de sculpter en bas-relief pour 
servir de portes à une armoire. 

Dans la maison des parents de Bernard, 
à Asnières, pas une pièce qui ne regorgeât 
de tableaux d’Émile. Faute de pouvoir 
garnir chaque fenêtre de quelque vitrail de 
sa manière, il avait peint en couleurs trans- 
lucides des personnages stylisés sur toutes 
les vitres. Les piliers qui flanquaient la grille 
d'entrée sur le jardin étaient, eux aussi, 
ornés de peintures exécutées à même le 
plâtre. Dans l'atelier, de grands nus inspirés 
par des vers de Baudelaire couvraient le bois 
mal raboté des parois sur lesquelles se lisait, 
en outre, tracé par le pinceau de Bernard, 


PAR FRANCIS JOURDAIN 


La précocité prodigieuse d'Emile Bernard 
est un des motifs qui ont contribué à faire 
méconnaître aux yeux des historiens d'art 
l'influence essentielle qu'il eut sur l'œuvre de 
ses aînés, en particulier sur celle de Gau- 
guin : un autoportrait de 1892, d'une collec- 
tion particulière new vyorkaise, montre une 
étonnante maturité : à l'âge de vingt-quatre ans, 
il a déjà accompli l’essentie de son œuvre. 


Le dessin torturé, les expressions crispées, 
la polychromie violente de la « Pietà » de 1890 
(en haut à gauche) contient en puissance 
toutes les tendances du mouvement pictural 
qui se développera en Allemagne et qu'on 
baptisera & expressionnisme ». En même temps, 
dans la composition de cette toile (coll. Altar- 
riba, 90 x*150 cm) Bernard semble se sou- 
venir de ses ancêtres flamands du XV: siècle. 


Des couleurs pures, des touches juxtapo- 
sées font apparaître le « Combat du chevalier 
au bord de la mer » (93 *75 cm) comme une 
toile proclamant déjà, en 1891, toutes les 
audaces du « fauvisme » dont se réclameront, 
vers 1905, Matisse, Derain et Vlaminck. Cette 
œuvre de pure imagination romantique 
témoigne de l'admiration du jeune peintre pour 
les poèmes de Victor Hugo et de Baudelaire. 
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Des, 


La frontalité et la simplification volon- 
taire du « Portrait de Madeleine Bernard » 
en 1888, du musée d'Albi (41 X33 cm) en 
font un tableau fidèle à la grande tradition 
du portrait français. Pourtant, dans cette 
œuvre d'un peintre de vingt ans, apparais- 
sent une expression mystérieuse, une 
sérénité quasi orientale : c'est peut-être 
d'elle dont se souviendra Gauguin (qui 
n'avait pu manquer de connaître la toile) 
dans les nombreux portraits de Tahitiens 
qu'il laissera quelques années plus tard. 


Le synthétisme et le symbolisme de 
l'école de Pont-Aven, codifiés par Séru- 
sier d’après les théories de Gauguin, 
sont nés de ce « Marché en Bretagne » 
(74 X92 cm) qu'Emile Bernard peignit en 
1888. Aujourd'hui propriété de Mile Berna- 
dette Denis, la toile appartint à Gauguin qui 
vit dans cette technique du cloisonnisme 
la réalisation de ce qu'il cherchait obscu- 
rément depuis plusieurs années. Il fit 
partager son enthousiasme à van Gogh.Ce 
dernier en exécutera d'ailleurs une copie. 


t aphorisme de sa sœur Madeleine : 

art, c’est la vision du sublime. » À côté, 
2t sous le titre Au Génie, la Gloire, s’ali- 
znaient les noms des élus, de tous les grands 
artistes qui étaient comme les dieux lares de 
humble baraquement, magnifié par la 
ferveur, l'enthousiasme, la passion du 
maître de céans. - 

J'ai dit que, en 1892, on pouvait déjà 
parler et du passé d’Émile Bernard et de 
son œuvre. Sa précocité avait été telle 
qu’on fut long à admettre que son influence 
— l'influence d’un gamin — ait pu s’exercer 
sur des artistes dont l’acquis et l’expérience 
n'étaient pas plus niables que ne l'était 
leur talent. En raison de la sympathie et de 
la confiance que me témoigna mon aîné, 
je fus sans doute un des premiers à acquérir 
la conviction et, grâce aux documents qui 
me furent montrés, la preuve — aujour- 
d’hui d’ailleurs incontestée — de ce que 
Paul Gauguin ou plus exactement l’évolu- 
tion de son talent devait au jeune Bernard. 

On sait que, employé chez un agent de 
change, Gauguin avait réussi en Bourse 
assez d’opérations fructueuses pour jouir 
d’une large aisance. Collectionneur avisé, 
il était aussi ce que l’on appelle aujourd’hui 
un peintre du dimanche. Les exigences de 
son métier — pratiqué avec habileté mais 
sans joie — lui étaient de plus en plus 
pénibles. Obsédé par le désir de « peindre 
tous les jours », il arriva à renoncer coura- 
geusement aux avantages de la fortune. 
Malgré les charges qu’il avait assumées en 
se mariant, en devenant père, il décida de 
quitter la Bourse et les boursiers pour 
l'aventure, c’est-à-dire pour l’atelier dont la 
misère n'allait pas tarder à forcer la porte 
avec la même brutalité qu'elle s'était 
installée chez l’ami de Gauguin, Camille 
Pissarro. 

Celui-ci introduisit Gauguin dans le 
groupe des peintres maudits, parmi ces 
impressionnistes dont se gaussaient aussi 
bien le commun des mortels que les immor- 
tels garantis bon teint par l’Institut. Pour 
de tout autres raisons que ces brevetés crou- 
lant sous le poids des lauriers, Gauguin 
ne tarda pas à répudier, lui aussi, l’impres- 
sionnisme qui ne satisfaisait plus son idéa- 
lisme un peu barbare — ou du moins 
primitif. Abhorrant la civilisation, soucieux 
de solitude, envisageant la possibilité d’un 
retour à la sauvagerie, inquiet et tout à la 
fois déçu et désargenté, il s’installa dans 
une petite auberge de Pont-Aven où, venu 
à pied de Paris, descendit un jour à son 
tour un petit peintre de dix-huit ans. 
Gauguin n’attacha pas tout d’abord grande 
importance aux propos de cet éphèbe, bien 
que celui-ci se fût recommandé de Vincent 
van Gogh, camarade de Gauguin et dont 
Émile Bernard (tel était le nom du jeune 
confrère) était devenu l’intime après avoir, 
en dépit de leur grande différence d’âge 
(quinze ans), été son condisciple à l’atelier 
Cormon. 

Revenu en Bretagne deux ans plus tard, 
en 1888, Bernard y rencontre de nouveau 
Gauguin qui, frappé de son intelligence, lui 
accorde plus d’attention, l’accueille cordia- 
lement, discute avec lui, l'écoute critiquer 
la technique à laquelle, bien qu’elle ne lui 
donne plus satisfaction, il ne s’est pas décidé 
à renoncer tout à fait. Bernard lui montre 
ses études. Elles sont de couleurs pures et 
éclatantes, traitées en aplats sans qu’il soit 
tenu compte ni de la perspective aérienne 
ni du clair-obscur. Une telle simplification 
permet une interprétation de la nature fort 
éloignée des vibrations grâce auxquelles les 
maîtres de l’impressionnisme s’efforcent de 
reconstituer le phénomène lumineux. 

Dire de cet arbitraire qu'il séduisit 
Gauguin n’est pas assez dire. Ce fut vérita- 
blement pour lui une révélation. Ce qu’il 
souhaitait et pressentait, son Jeune cama- 
rade l’avait réalisé. Du moins l'espèce de 
cloisonnisme que Bernard baptisait synthé- 


Le dési: de construction, d'ordon- 
nance synthétique, apparaît chez Emile 
Bernard dans ses premières œuvres. Le 
« Paysage avec meules et personnage » 
(à droite; 46 xX55 cm), qu'il brossa en 
Bretagne vers l'année 1887, trahit, dans 
lasimplification des volumes et des lignes, 
un besoin de préciser les formes qui 
s oppose à l'analyse des jeux de lumière. 


Le rôle de précurseur et d'inspirateur 
de van Gogh que joue Emile Bernard ne 
peut plus être nié aujourd’hui. La 
« Nature morte à la cafetière bleue » de 
la collection Altarriba (55 X46 cm), 
peinte en 1888, d'une force toute céza- 
nienne, est reconnue par les critiques 
néerlandais comme une preuve de l'in- 
fluence de Bernard sur Vincent van Gogh. 


Les vibrations lumineuses de 
l'impressionnisme s'observent en- 
core dans la « Seine à Asnières » 
(45 X55 cm. coll. Knoedler New York) : 
le sujet, la mise en page restent 
fidèles aux théories de Claude Monet. 
Mais la perspective classique, les for- 
mes imprécises paraissent gênantes 
à Emile Bernard dont on pressent 
déjà le goût pour une structure solide 
et une composition bien ordonnée. 


Les cernes puissants des formes 
indiquées par de larges aplats mar- 
quent la réaction d'Emile Bernard 
contre l'impressionnisme, sensible 
dès sa vingtième année. La « Moisson 
du blé noir » de 1888 (73 x 92 cm), de 
la collection Josepovitch à New York, 
marque une évolution essentielle 
dans son œuvre et se révèle aujour- 
d'hui, par sa conception architec- 
tonique, comme une toile singulière 
qui marque un tournant de l'art. 


La palette violacée rose et bleue, 
chère à Gauguin, est utilisée par 
Bernard dans « Madeleine couchée 
au bois d'amour» (ci-dessous, 
138 X163 cm). C'est à Pont-Aven, en 
1888, qu'il peint sa sœur. Le portrait 
que Gauguin fit, en même temps, de 
Madeleine est au musée de Grenoble. 
« Bien entendu, ni Gauguin ni moi ne 
fimes de ma sœur autre chose 
qu'une cericature, étant donné nos 
idées d'alors sur le caractère ». 


Le refus de la perspective clas- 
sique et aérienne marque, dans la 
« Bretonnerie » (84x116 cm) de 
1892 (coll. Léon Mnuchin, New 
York), la rupture définitive de l'art 
moderne avec les théories de 
Courbet. La ligne synthétique, le 
volume défini par la forme, refusent 
alors tout compromis avec le 
clair-obscur pratiqué au XIX°siècle. 


Premier essai de synthétisme et 
de simplification : telle est la 
définition donnée par Bernard lui- 
même de cette « Nature morte au 
pot de grès » (46 x 55 cm) du musée 
national d'Art moderne à Paris. Le 
peintre, à dix-neuf ans, crée ici les 
moyens d'expression du « symbo- 
lisme » qui naîtra l'année suivante. 
Comme chez Paul Cézanne, la forme 
va être amenée à sa plénitude 
par la saturation de la couleur et 
la stricte définition de ses limites. 


Le sens de la matière riche et onctu- 
euse, chez Bernard comme chez Manet, 
n'est pas sacrifié à la volonté de rigueur. 
Le portrait qu'il fit de Théo van Gogh en 
1888 (41 X33 cm) indique une pénétration 
psychologique, une sympathie et une 
intelligence du modèle que dédaignait 
l'esthétique chère aux impressionnistes. 


Les préoccupations cubistes grâce 
auxquelles, là encore, Bernard semble un 
précurseur apparaissent dans son œuvre 
dès 1892. Le « Paysage à Pont-Aven » 
(116 *84 cm; ci-dessous à gauche) 
réduit les formes, les plie à une géo- 
métrie stricte et annonce le principe pre- 
mier du mouvement «nabi» : «Un 
tableau est d'abord une surface plane, » 


Un souci de stylisation, qui néglige les 
détails au profit d'une constructicn 
monumentale, pousse le peintre à résu- 
mer les contours dans le « Portrait de 
Marie Lemasson » de 1892 (116 x 84 cm; 
ci-dessous). L'accent donné aux acci- 
dents, aux plis vigoureux, à la forme 
schématique de la chevelure en accuse 
la valeur expressive et très décorative, 


tisme était-il la technique qui allait désor- 
mais être le mode d’expression de Gauguin, 
du nouveau Gauguin, du vrai Gauguin. 


Lorsque, venu l’automne, Gauguin, répon- 
dant enfin aux pressants appels de van Gogh, 
partit pour Arles, il emporta le tableau 
qu'Émile Bernard avait peint d’après des 
croquis faits à Pont-Aven, tableau que 
Gauguin lui avait demandé d’échanger 
contre une toile de lui. Emballé à son tour, 


Vincent fit une admirable copie de ces 


Bretonnes du « cher copain ». 

Gauguin a-t-il alors confié à son compa- 
gnon l'impression déterminante que lui 
avaient causée cette composition et la 
manière dans laquelle elle était traitée? Lui 
a-t-il avoué que c'était sous l’influence de 
Bernard, du « petit Bernard » et plus parti- 
culièrement de cette toile-là, qu’il avait 
immédiatement, avant de quitter Pont- 
Aven, peint la Lutte de Jacob avec l’ange? 
C’est infiniment peu probable. Toujours 
est-il que cet aveu — qui n’eût cependant 
pas été de nature à dévaloriser son incon- 
testable talent — ne fut recueilli par aucun 
des autres amis de Gauguin. Bien au 
contraire, il affecta, par la suite, de traiter 
par le mépris les rectifications faites par 
Bernard lui-même sans aucune vantardise, 
sur un ton très modéré, le ton de la simple 
objectivité. 

Sous ce fallacieux dédain, il est facile de 
déceler l’atrabile d’un orgueilleux ulcéré. 
La création artistique n'ayant rien de 
commun avec la compétition, Gauguin eût 
pu sans déroger convenir de l’antériorité 
des recherches entreprises par son cadet. 
Mais, victime comme tant d’autres de l’in- 
justice et de l’incompréhension, il tenait à 
faire figure de chef d’école ; c’eût été 
déchoir — du moins le pensa-t-il — que de 
reconnaître la large part qui revenait à 
Emile Bernard dans les théories professées 
par le prétendu inventeur du symbolisme 
pictural, théories qui, transmises par son 
apôtre, le bon prophète Paul Sérusier, puis 
commentées par le subtil, fin et pénétrant 
Maurice Denis, avaient déterminé un tour- 
nant de l’art français. 

Nombreux furent les artistes qui se récla- 
mèrent de Gauguin, plus précisément de ses 
thèses, de sa doctrine, c’est-à-dire de ce que 
l’on baptisa gauguinisme. Ce n’eût pas été 
mettre en cause la forte personnalité de 
Paul Gauguin et c’eût été justice que de 
rendre hommage à celle d'Emile Bernard. 
Mais Gauguin eût perdu un peu de son 
prestige d’initiateur et, plein de morgue, il 
n'était pas homme à accepter de jouer le 
rôle d’initié. 

Quels cris de colère n’eût-il pas poussés 
s'il avait appris que van Gogh, resté grand 
admirateur du talent de Gauguin, tenait 
pourtant celui de Bernard pour plus authen- 
tique! En effet, dans la dernière des vingt 
et une lettres adressées au cher copain 
en 1890, Vincent lui reparle du fameux 
tableau qui l’avait si fort enthousiasmé, ces 
« Bretonnes dans une prairie, d’une si belle 
ordonnance, d’une couleur si naïvement 
distinguée », et il s'étonne, ou plutôt s’in- 
digne, que Bernard ait accepté d’échanger 
« cela contre — il faut bien le dire — du 
factice, de l’affectation ! » 

Gauguin lui-même n’a jamais osé ouver- 
tement revenir sur le propos qu'il tenait, 
de son côté, en cette même année 1890 
« Je crie sur les toits : faites attention au 
petit Bernard, c’est quelqu'un ! » Oui, le 
jeune Emile Bernard était quelqu'un. Quel- 
qu'un qui lui avait ouvert les yeux et montré 
le chemin qui, passant par la misère, devait 
le mener à la gloire. Ce n’est pas là le seul 
titre que Bernard ait à notre gratitude et à 
notre estime. Si fécondes qu'aient été les 
initiatives de ce bel artiste, l’admiration qui 
ne lui est plus refusée est pleinement jus- 
tifiée par les vertus d’un art de la qualité 
la plus noble. 


Le rythme des lignes du paysage de 
Saint-Briac confère à la « Récolte du blé 
au bord de la mer » de 1891 (73 x 92 cm) 
une sorte de grandeur sacrée, compa- 
rable aux paysages de Poussin. Les élé- 
ments les plus fluides de la nature : 
l'eau, le ciel, le champ de blé sont eux- 
mêmes, comme l'arabesque des corps 
penchés des moissonneurs, organisés 
et architecturés avec un art méticuleux. 


L'élégance ordonnée des formes vaut 
au peintre, à propos des « Fleurs » de 
1887 (50 x61 cm) cet éloge de van Gogh : 
« Jamais tu n'as été plus près de Rem- 
brandt.» Sollicité constamment par de 
nouvelles recherches, Emile Bernard, 
quelques années plus tard, s'orientera 
vers l'art médiéval. Tenue dans l'ombre 
par ceux-là mêmes qui lui devaient la révé- 
lation d'une esthétique originale, l'œuvre 
accomplie par Emile Bernard, de dix-huit 
à vingt-cinq ans, le classe parmi 

les promoteurs de l'art moderne. FIN 


Entièrement réalisé d’après les plans de Robert Adam vers l’année 1775, le salon 
d'Osterley Park garde la précision de lignes qui donne au style toute sa rigueur. Le 
plafondrépète avec beaucoup plus de concisionles motifs des tenturestissées aux Gobelins. 
Le dessin des fauteuils est proche du style Louis XVI. Une certaine intimité règne 
dans le « salon des tapisseries » dont le décor s'est inspiré des boudoirs « à la française ». 


pas dire que celui-ci imite celui-là ou réciproquement. Il est possible 

que les Anglais aient une petite avance sur la France mais à quoi 
bon, après deux siècles, s’intéresser à une antériorité de deux ou trois ans 
qui n’entache l'originalité ni des uns ni des autres, pas plus que ne font 
certains échanges réciproques de détails intervenus au cours du dévelop- 
pement de deux styles issus de la même source d'inspiration. 

On avait découvert, sous les cendres du Vésuve, Herculanum et Pompéi 
ensuite. Alertés, dès 1751, par ce qu’ils en avaient entendu dire, des peintres, 
des hommes de goût et de science de tous les pays accoururent — des 
officiels même, comme le futur surintendant des bâtiments de Louis XV, 
Marigny, accompagné de Soufflot et Cochin. Devant les fouilles, sous 
un ciel qui rendait tout plus merveilleux, ils sentirent que les anciens 
n’avaient pas été seulement des personnages légendaires ; au lieu des 
ruines de temples ils voyaient des maisons décorées de fresques et des 
objets de la vie quotidienne. Cela était si surprenant que les témoins, 
rentrés dans leurs pays, s’empressèrent de faire partager leur émotion. 
Sous leur impulsion, tout fut « à l’antique ». Naturellement l’architecture 
fut la première expression de cette seconde Renaissance. Les murs 
commandent. 

En Angleterre, ce sont des architectes, au lieu d’un souverain, qui ont 
donné leur nom au style dont ils bâtirent les premiers murs : le style Adam. 

William Adam était un grand architecte écossais, avec une belle fortune 
et quatre fils. Pour compléter leurs connaissances il les fit voyager : il 
en resta chez eux un esprit international débarrassé de préjugés, une 
grande ouverture de vues. Des quatre fils, seul compte réellement Robert, 
auquel il faut, pour être juste, associer James, son cadet et collaborateur. 

Le succès du nouveau style est dû, sans discussion, à la haute person- 


jbs style Adam est le style Louis XVI de l’Angleterre, ce qui ne veut 
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Soucieux d'unité et de perfection formelles, les Adam 
ne négligent aucun détail dans les dessins de meubles, 
La marqueterie sur fond clair d'un secrétaire à cylindre de 
1785 (ci-dessous, Weston-Park) trace des motifs floraux qui 
soulignent l'élégante minceur des pieds. Raffinement 
complémentaire : le motif des guirlandes en bois de placage 
est répété en bronze au-dessus des casiers intérieurs. 


Le rôle de la sculpture et de la peinture est essentiel dans 
le mobilier Adam. Sur un cabinet de bois doré à six pieds 
dessiné pour un hôtel de Saint-James's Square à Londres, 
un tableau « à l'antique » est abondamment encadré de motifs 
d'une stylisation volontairement sèche. La toile est attribuée 
à Angelica Kauffmann, l'une des collaboratrices des Adam. 
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SITION 


PARALLÈLEMENT AU STYLE LOUIS XVI, L'ANGLETERRE 
S'EST MISE, APRÈS LA DÉCOUVERTE D'HERCULANUM, À LA MODE ‘ ANTIQUISANTE *”. 
LE MOUVEMENT FUT DIRIGÉ PAR DEUX ARCHITECTES, LES FRÈRES ADAM, 
QUI PUBLIERONT UNE VÉRITABLE BIBLE DU NOUVEAU STYLE, OU L’ON DEVAIT 


PUISER TOUS LES MODÈLES DE LA DÉCORATION ET DE L'AMEUBLEMENT. 
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DU STYLE ADAM 


Le sens de la mise en scène 
est évident : volutes, oiseaux, 
attributs de musique consti- 
tuent, pour un éclairage 
d'applique (ci-dessus), un 
somptueux cadre enrubanné. 
Clochettes, nœuds de rubans, 
masques de théâtre : l'objet 
le plus futile est élevé à la 
hauteur d'élément décoratif. 


La pureté des lignes de la 
chaise (ci-dessus, au centre) 
comporte une certaine sévérité 
que vient adoucir la peinture. 
Un petit tableau orne le dossier 
de ce siège, dont la série de 
sept vient d'être adjugée à 
Londres 400 000 francs. Ce 
principe d'ornement pictural 
sera repris quelquefois par les 
ébénistes du Directoire français. 
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nalité de Robert Adam qui s’éleva bien au-dessus de la position d’archi- 
tecte pour atteindre au rang de véritable créateur, reconnu de son temps 
par ses pairs, respecté par la plus haute aristocratie. On imagine mal 
en France, à la même époque, Soufflot fréquentant amicalement les princes 
et tenu pour gentilhomme de fait. 

Les Adam n’ont pas inventé de décorer les façades de colonnes et de 
chapiteaux : Inigo Jones au xvure siècle et des architectes de leur temps 
comme James Stuart ou James Wyatt et sir William Chambers ont eu 
recours à ces éléments pour alléger les cubes aux toits rectilignes des 
maisons. Le vrai mérite des Adam est d’avoir fait pénétrer à l’intérieur 
des habitations une antiquité à la mesure de l’homme moderne et 
conforme aux tendances du siècle. Le temps des lourdes perruques était 
révolu, le monde prenait une tournure économique et sociale nouvelle. 
On ne pouvait plus vivre au milieu du xvinr® siècle entouré d’une pompe 
inutile. C’est en recourant paradoxalement à l’antiquité que les Adam 
ont créé un cadre nouveau. S'ils n’ont pas évincé le style précédent 
(georgien) dans l’ameublement, ils ont imposé le leur dans le décor 
mural. On se mit vite à les copier ; ceux qui les imitaient sans pudeur 
devaient finalement enrichir leur réputation : aujourd’hui, on baptise 
Adam l’ensemble des œuvres qui procèdent du mouvement qu'ils ont 
lancé. 

En 1758, au retour d’un important voyage en France et surtout en 
Italie, Robert Adam, alors âgé de vingt-six ans, fut élu membre de la 
Royal Society of Arts. Ce moment marque le départ de son succès. Sans 
interruption pendant plus de trente années, il allait construire des châteaux 
dans des comtés, des quartiers entiers à Bath, à Londres, à Edimbourg, 
sans parler de plusieurs monuments publics. En exerçant son art, il conti- 
nuait d’éclairer son esprit par les voyages et les relations d’exception. 
En 1763 Robert et James publièrent les « Ruines de Spalato », palais 
de l’empereur Dioclétien en Dalmatie, preuve de l'esprit de recherche 
de nouvelles sources antiques pour leurs inspirations. Leur amitié avec 
Garrick, le grand acteur, et le peintre Reynolds, leurs rapports avec le 
D' Johnson, Horace Walpole, et les membres les plus remarquables de 
l’aristocratie italienne et anglaise, ne sont pas étrangers à la forme 
définitive de leur création. Leur style s’est fait grâce à tous ceux qui étaient 
capables d’orienter le goût, de passer des commandes et de susciter 
l’imitation. 

En 1768, les Adam sont au sommet de leur réussite, ils ont entrepris 
la construction de tout un quartier à Londres sur les bords de la Tamise : 
l’Adelphi, qui rappelle leur nom et le sens méditerranéen de leur goût. 
Ce fut d’ailleurs un fiasco financier où ils engloutirent leur fortune et 
les fonds de leurs actionnaires. Ils vendirent leurs biens et continuèrent 
d’aller de l’avant : on ne cessa pas de faire appel à eux. 

L'influence des Adam n'aurait jamais été aussi importante s’ils s'étaient 
bornés à bâtir. Ils pensaient, comme devaient l’exprimer pour leur propre 


Une certaine indépendance 
à l'égard des formes antiques 
se révèle parfois dans le néo- 
classicisme. La salle à manger 
de Lansdowne House (ci- 
dessus) fut construite entre 
1765 et 1768 d'après les dessins 
de Robert Adam (limités aux 
murs et au plafond). Elle montre 
dans ses colonnes, ses niches 
ornées de statues, moins de 
sévérité formelle que certains 
détails à l'imitation de la 
Renaissance italienne qui 
étaient encore exploités à ce 
moment-là par de nombreux 
architectes. L'ensemble garde 
pourtant comme un reflet de 
cette architecture de temple « à 
la façon de Palladio » qui avait 
été de mode au siècle précédent. 


Les formes de Pompéi ont pénétré, par 


l'intermédiaire des frères Adam, chez le céra- 
miste Wedgwood. Sur le fond noir d'une urne 
(extrême gauche : H. 0,26) qui appartient au 
musée des Arts décoratifs se découpent 
en silhouettes blanches les personnages. La 
pureté du dessin, la précision des ornements 
en font une œuvre raffinée dans sa sécheresse. 


La ligne allongée, maigre et rigide, mise à 
la mode par Adam gagne bientôt les créations 
des orfèvres en même temps que celles des 
potiers. Le vase (ci-contre) qui est conservé 
au Victoria and Albert Museum est daté 1785. 
Cette forme d'urne antique, qui semble très 
proche des ouvrages français contemporains, 
se répétera encore pendant quelques années. 
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compte et sans doute à leur imitation, quarante ans plus tard, les archi- 
tectes français Percier et Fontaine, que : « l’ameublement se lie de trop 
près à la décoration des intérieurs pour que l’architecte puisse y être 
indifférent ». Les Adam renouvelèrent de fond en comble les intérieurs 
anglais. C’est pourquoi on les tient davantage pour décorateurs qu’archi- 
tectes. Beaucoup de demeures décorées par leurs soins — Syon House, 
Audley-End et même Osterley Park, une des plus importantes de toutes 
les maisons Adam — ont été construites par d’autres architectes. 

Pour faire connaître leurs théories, sans souci des plagiats, car ils étaient 
riches d’idées et sans doute assez soucieux de gloire, ils publièrent à partir 
de 1773 leurs « Works of Architecture » (IIe tome en 1779 et le IIIe posthume, 
en 1822). Ces livres sont remplis d’études de façades, portes, cheminées, 
escaliers, plafonds et même de tapis, de couvre-lits, de grilles, de flam- 
beaux, seaux à rafraîchir, etc. Les Adam étaient des organisateurs ; leur 
entente permettait toujours à l’un d’entre eux de visiter la France ou 
de se retremper aux sources italiennes sans que leur activité profession- 
nelle en souffrit. Ils étaient entourés de collaborateurs de choix, presque 
tous Italiens. Il y avait aussi des Anglais ; Carter, Spang, spécialistes du 
marbre ; une Suissesse, Angelica Kauffmann, peintre de motifs antiqui- 
sants et notre compatriote Charles-Louis Clerisseau, peintre et architecte, 
leur habituel compagnon de voyage. Des ébénistes travaillaient sur leurs 
indications ; William France, Beckwith, Norman et même celui qu’on 
s’attendrait le moins à trouver au service d’un style si différent du sien : 
le grand Chippendale, qui a exécuté les meubles de Harewood House 
(cette collaboration a d’ailleurs donné des objets d’une qualité rare). 
Le néo-classicisme s’étendit aux arts indépendants de l’architecture et 
non pas seulement par simple contagion : de nombreux modèles de 
Wsdgwood, des pièces d’argenterie et des bronzes de Matthew Boulton 
correspondent à des projets connus de Robert Adam. 

Ces grands décorateurs étaient curieux de techniques nouvelles : ils 
remplacèrent souvent, à l’imitation des Italiens, le bois ou la pierre par 
le stuc ; le carton moulé leur a servi à réaliser des motifs rapportés ; au 
lieu du marbre lourd, fragile et coûteux qui venait du continent, ils ne 
craignaient pas de recourir au faux marbre. Par toutes sortes de procédés 


La fidélité aux motifs géomé- 
triques trahit dans chacune de 


de ormation mêlés — en trompe l’œil ou en relief, traditionnels ou artificiels, en 
d'architecte de Robert Adam. employant, parfois abondamment, les tapisseries murales (à Osterley Park, 
Le plafond (à gauche) de la à Syon House) ou des taffetas à dessins — ils ont peuplé les intérieurs 


Dern be delinentet d’éventails, de nœuds, de cadrans, de fruits, de fleurs, de frises, de guir- 
Courtauld de Londres, malgré 


ae couter landes, de plumes du prince de Galles, de soleils, de ma:carons et d’une 

aux courbes et aux rectangles, infinité de motifs. Leurs peintures murales, très précises de facture, lisses 

conserve un caractère d'épure. de matière, toujours symétriques, sont quelquefois un peu chinoisantes 
par un reste d'influence rocaille qu’on note dans la forme de certains 

Tout le repertoire des formes fauteuils ; Souvent les décors muraux annoncent le style Directoire français. 

antiques a été utilisé dans Pour faire ressortir les blancs, ils employaient le bleu clair, le lavande, le 

l'ornementation néo-classique vert acide, le jaune de Naples, couleurs qui sont aussi celles du Wedgwood ; 

des Adam. C'est une lyre qui 

s'inscrit dans le triple médail- 

lon d'un canapé créé en 1785 

(ci-dessous). Les pieds can- 

nelés sont ceux qu'utilisaient 

alors les ébénistes rançais. 


Les mêmes motifs décoratifs sont parfois 
répétés sur les murs, les meubles, les objets 
d'un salon ou d'une demeure que les Adam 
ont pour mission de décorer. Le flambeau 
d'argent de Sheffield (1775-1776) conservé au 
Victoria and Albert Museum (ci-contre à droite) 
constitue certainement un des éléments d'une 
pièce où chaque ornement avait été prévu. 


L'empreinte de ia Grèce et de Rome avait 
aussi bien marqué les ébénistes anglais que 
les français. Un trépied en bronze doré (à 
l'extrême droite) présente toutes les carac- 
téristiques du style Louis XVI. Des sources 
communes ont parfois conduit les artistes 
d'outre-Manche à des réalisations voisines des 
françaises au point de se confondre avec elles. 
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La richesse de la marqueterie donne tou- 
jours aux meubles d'Adam un aspect fastueux. 
Le corps important de la commode repose sur 
des pieds grêles ; le dessin régulier de la frise 
semble soutenir un plateau très mince. Les 
médaillons peints qui s'unissent au décor 
plaqué contribuent à l'effet brillant du meuble. 


L'uniformité du décor qui convient à une 
bibliothèque est accusée par le rythme vertical 
des piliers surmontés de chapiteaux ioniques 
stylisés. Dans le château de Mellerstain, en 
Écosse, la présence de tables du XVII: siècle, 
de fauteuils Chippendale et de grands canapés 
évite la monotonie qu'auraient pu créer le 
plafond et les frises aux répétitions formelles. 


L'utilisation du bois massif n’est guère 
pratiquée que dans les grands meubles de 
bibliothèque et de salle à manger. La biblio- 
thèque en sapin (ci-dessous) construite en 1767 
est peinte à l'imitation de l’acajou; les sculp- 
tures sont rehaussées d'or. Quelques années 
plus tard, l'usage imposera les bibliothèques 
incorporées aux murs et peintes comme eux. 


jamais de tons forts ni chauds. Ce qu'ils voulaient surtout c'était supprimer 


ce qu’ils appelaient « l’architecture de temple », colonnes majestueuses, 
piétements, entablements et autres détails que les admirateurs de Palladio 
avaient introduits en Angleterre, au siècle précédent, à l’imitation de 
RE de la Renaissance. 

‘ Dans les intérieurs Adam, les bibliothèques sont incorporées aux murs 
g peintes comme eux pour s’harmoniser avec les pilastres plats. Quant 
aux meubles qui devaient remplacer ceux d’acajou massif, les ébénistes 
ont eu recours pour réaliser les dessins d’Adam à la marqueterie — on 
remarquera qu’à cette même époque en France la marqueterie laissait 
la place au bois massif ou au simple placage d’acajou. 

Quand Robert Adam mourut subitement en 1792, quoique ses funé- 
railles eussent un caractère privé, les porteurs du drap funèbre étaient le 
duc de Buccleugh, l’earl of Coventry, l’earl of Lauderdale, lord Stormont, 


lord Frederick Campbell et Mr. Pulteney, qui devint plus tard earl of Bath, : 


la ville qu’Adam avait contribué à embellir. On l’enterra à Westminster 


avec des poètes. Cela dit la place qu'il tenait dans la société et l’art de 
son temps. Son frère James disparut en 1794. 

Si quelque reproche peut être adressé au style Adam, c’est d’être trop 
composé, presque trop parfait, trop froid. Une recherche systématique a 
donné une décoration où tout est prévu, voulu ; du plafond au sol, des 
murs aux boiseries, tout est trop de la même main. Les meubles sont un 
peu grêles, trop apprêtés, ils manquent de force au milieu d’un décor 
qui, tout raffiné qu'il est, ne manque cependant ni de vigueur ni de rigueur. 
On dirait qu'ils ne sont pas tout à fait affaire d’architecte, mais il est juste 
de reconnaître qu'avec l'emploi des bois massifs les Adam retrouvent 
leur sûreté de main. 

En tout cas, le style Adam est authentiquement original ; il a « nettoyé 
les murs encombrés », selon un mot souvent employé. Leur influence a 
passé la mer. Plutôt que sur la France de Louis XVI, nous le constatons 
à la fin du siècle. Percier et Fontaine leur ont fait des emprunts majeurs, 
pour ne pas dire davantage (et ils ne s’en sont pas vantés). En plein blocus 
continental, le style Empire doit donc quelque chose à l’Angleterre. 

Ce fut une Révolution, mais les révolutions vieillissent vite : quand 
le plus jeune des frères, William, mourut en 1822, pauvre après avoir 
été le trésorier de la maison, il disparaissait tout juste à temps pour ne 
pas assister à la démolition de beaucoup de maisons Adam qui avaient 
cessé de plaire et qu’on allait remplacer par des constructions victoriennes. 

Maintenant que l’ère victorienne et son goût de gothique ont fait leur 
temps, le style Adam triomphe à nouveau : le néo-classicisme ne s’est pas 
démodé. (CS SE 


0 
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Le respect des doctrines architecturales du grand bâtisseur William Adam, le père des 
quatre ornemanistes, est manifeste tout au long de leur œuvre ; particulièrement dans le projet 
(ci-dessous) signé en 1767 par Robert Adam. Il est conservé avec des milliers d’autres de ses 
dessins au Soane's Museum de Londres. Le dessin des meubles, la place précise des tableaux, 
tout est conçu par un décorateur qui est avant tout un architecte. Réalisés scrupuleusement 
d'après le projet initial, les décors et les meubles ne trahissent aucune liberté d'interprétation : 
la bibliothèque de Kenwood (ci-dessus) est en tous points conforme à l'original, jusqu'au 
canapé doublement incurvé. C'est par sa rigueur, le soin du détail, une précision scrupu- FIN 
leuse que les Adam ont créé un style”personnel dont se souviendra le style Empire. 


Le 


F 


"7 
À. 


ï 
j 
k } 


À DK) EÉ ramumurs + 


RE aéiernresnn-h 


39 


40 


Capitale somptueuse, ou plus exactement ensemble de palais 
royaux, Persépolis s'élevait, cinq siècles avant l'ère chrétienne, 
sur une vaste terrasse de maçonnerie dominant la plaine, à 28 km 
de Chiraz. Systématiquement détruite par Alexandre le Grand, elle 
a été remise au jour après vingt-huit années de fouilles minutieuses. 


Véritable forêt de hautes 
colonnes, la ville s'ouvrait par 
la porte monumentale ci-contre. 
Ces propylées, construits par 
Xerxès vers 450 avant J.-C. 
s'ornent de taureaux ailés à 
faces humaines en tous points 
semblables à ceux du palais de 
Khorsabad que conserve aujour- 
d'hui le musée du Louvre : la 
sculpture perse a, en effet, pro- 
fondément subi f’influence de la 
civilisation de ses grands et puis- 
sants voisins, les Assyriens. 


Le roi des rois, Darius, repré- 
senté symboliquement plus 
grand que ses sujets sur un 
bas-relief (page de droite), 
domine l’ensemble des scènes 
sculptées sur les murs du palais 
central. Suivi de deux officiers 
dont l'un porte une ombrelle, 
l’autre un chasse-mouches, le 
souverain préside au céré- 
monial et va recueillir les pré- 
sents de ses nombreux vassaux 


MIRAGE DE L’ART ET DE LA CIVILISATION 
ACHEMENIDES, LES FIGURES ET LES COLONNES 
DES PALAIS INCENDIÉS PAR ALEXANDRE AU 
IV® SIÈCLE AVANT JÉSUS-CHRIST SONT AUJOUR- 


D'HUI ENTIÈREMENT SORTIES DES SABLES. 


ORTEGE DE PERSEPOLIS 


En vingt ans, Persépolis est devenue une 
cité archéologique organisée. Les terrains 
ont été sondés méthodiquement, les vestiges 
alignés, les abords dégagés. À moins d’un 
kilomètre, un palace affiche : « Vue sur les 
ruines, piscine ouverte pendant les mois 
d'été. » On est loin du temps où Pierre 
Loti patrouillait à cheval, escorté de cava- 
liers persans, parmi les ruines encore très 
romantiques de l’antique capitale de Darius. 
En Super-Constellation, Téhéran est main- 
tenant à seize heures de Paris. Téhéran à 
six heures d’avion de Chiraz. Et de Chiraz, 
un taxi vous conduit en moins d’une 
heure à Persépolis. 

D'un premier coup d’æil, on découvre la 
célèbre cité dans un cirque de rochers roses. 
Une plate-forme hérissée de colonnes. En 
approchant, on prend conscience de la posi- 
tion exacte de l’ancienne cité achéménide. 
Elle ne repose pas sur une éminence natu- 
relle, mais sur une terrasse d’énormes blocs 
de pierres taillées. Un escalier à double 
rampe conduit sur le terre-plein où les 
colonnes blanches semblent ne tenir debout 
que par miracle. À gauche, les propylées de 
Xerxès décorés de deux immenses taureaux 
ailés à face humaine. A droite, les ruines 
du palais de Darius et, sculptées dans la 
montagne, les façades des deux gigantesques 
tombeaux. 

Malgré une énorme documentation et les 
nombreux récits des auteurs grecs, malgré 
d'innombrables recherches, — l’Allemand 
Herzfeld, l’Oriental Institute de Chicago et 
les services archéologiques iraniens procè- 
dent depuis vingt-huit ans à des fouilles scien- 
tifiques — personne n’a encore pu découvrir 
le véritable nom autochtone de la capitale. 
Persépolis n’est que le nom inventé par les 
historiens de l’époque hellénistique après la 
destruction de la ville. 

Que savons-nous? Que les travaux du 
palais furent commencés par Darius I®r, roi 
de Perse, en 518 avant l’ère chrétienne. Son 
fils, Xerxès, les poursuivit après sa mort, 
puis Artaxerxès ; ils ne furent jamais ter- 
minés. Une fois l’an, à la fin de l’hiver, le 
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La puissance de l'empire 
achéménide est exaltée par tous 
les bas-reliefs de Persépolis. Les 
sculpteurs ont fixé dans la pierre 
le défilé des peuples vassaux 
venus rendre hommage au roi : ce 
sont les scènes mêmes qui se 
déroulaient dans le palais, Dans 
l'encadrement de la porte du ves- 
tibule (ci-dessus), Darius est 
soutenu sur un trône par ses dix 
mille gardes, les «Immortels » — 
lances et boucliers au poing — 
inséparables des fastes de la cour. 
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Héritière de l'art assyrien, la 
sculpture des Achéménides 
témoigne d'un style très raffiné, 
mais plus conventionnel. Les 
frises qui couvrent les rampes de 
l'escalier nord du palais central 
(à droite) présentent les longues 
théories des gardes, des courti- 
sans et des porteurs de tributs 
mèdes et perses, reconnaissables 
à leurs costumes. Ils portent la 
longue robe serrée adoptée par 
les Perses ou les justaucorps et 
les braies de cuir des cavaliers. 


el ; 
roi quittait Suse pour” Séjourner dans ce 
palais à l’occasion des fêtes de No-Ruz. 
Il y recevait l'hommage et les cadeaux de 
« ces peuples qui — selon l'expression du 
roi des rois — soutenaient son trône ». . 

D'après Plutarque, qui ne fait que répéter 
les récits de Clitarque, officier d’Alexandre 
et chroniqueur romanesque, Persépolis est 
livrée aux flammes une nuit d’avril 331 
avant Jésus-Christ, au cours d’un banquet 
offert par Alexandre à ses officiers. La belle 
Thaïs, maîtresse de Ptolémée, le futur roi 
d'Égypte, s’empare d’une torche et, complè- 
tement ivre, met le feu aux tentures. C’est. 
le signal d’une folle bacchanale. L’empe- 
reur, les courtisanes, les officiers hurlent 
de joie. L’incendie se propage au son des 
fifres et des tambours. Les plafonds ne 
tardent pas à tomber, les colonnes 
s’écroulent. Seul l'historien grec Arrien 
affirme qu’Alexandre avait froidement pré- 
médité la destruction de Persépolis afin de 
venger le pillage d'Athènes par Xerxès. En 
vérité, il avait mis à sac la cité : dix mille 
mulets et cinq cents chameaux avaient été 
employés à transporter vers l’ouest les 
trésors de Darius. La nuit de l’incendie, 
il ne restait dans la salle du banquet que 
quelques décorations de circonstance. 

On en est réduit à imaginer du palais la 
riche polychromie des plafonds en cèdre 
du Liban, les tentures tendues entre les 
colonnes, les divans chargés de tapis et les 
meubles ouvragés d’or. Au milieu de ces 
richesses, des céramiques aux couleurs vives 
comme celles que l’on a retrouvées à Suse, 
des sculptures qui figurent le roi des rois, 
avec barbe en lapis-lazuli et vêtements 
incrustés de pierres précieuses, enfin 
Assuérus lui-même, tel qu'il apparut à 
Esther, couvert d’or et de joyaux, « la tête 
embrasée de gloire ». 

Ce qui est aujourd’hui un champ de 
fouilles était autrefois un jardin suspendu 
éblouissant ; le feuillage des platanes et 
des cyprès, les plantes rares et les bassins 
fleuris émerveillèrent l’armée d’Alexandre. 
Les Grecs parlent d’un platane d’or qui 
se trouvait dans une des résidences royales. 
« Il ne donnait pas assez d'ombre pour 
abriter même une cigale », disaient-ils. 

Lorsque l’archéologue allemand Herzfeld 


inspecta en 1940 la salle aux cent colonnes 
où, selon la tradition, Alexandre aurait 
allumé l’incendie, il découvrit sous un épais 
lit de cendres, des morceaux de bois calcinés 
et des socles de colonnes. Les briques des 
murs ont dû, sans doute, être brisées ou 
utilisées par les villageois des environs, car 
on n’en a pas retrouvé à Persépolis. 

A l'endroit où s'élevait l’apadana — le 
hall d’audience de Darius — l'institut 
d'Archéologie a pu consolider les treize 
colonnes encore debout (sur les soixante- 
douze) qui soutenaient le plafond. Non sans 
mal. On se demande encore comment les 
Perses réussirent, cinq siècles avant Jésus- 
Christ, à hisser au sommet de ces colonnes 
de dix-neuf mètres — les plus hautes de 
l’Antiquité — des chapiteaux en pierre de 
trois mètres cinquante de long sur deux 
mètres cinquante de haut. 

Sous les marches de l’escalier de l’apa- 
dana, Herzfeld fit une découverte inesti- 
mable lorsqu'il déterra en 1933 le dépôt de 
fondation du palais : huit plaques d’or et 
d’argent sur lesquelles Darius le Grand 
demandait à Ahoura-Mazda, dieu suprême, 
symbolisé par l’image du feu, de protéger 
sa maison. Témoignage de la toute-puis- 
sance du roi des rois, les caractères cunéi- 
formes sont gravés en trois langues : le 
persan, l’élamite et le babylonien. 

Grâce à une épaisse couche d’argile 
formée par des débris de murs en brique 
crue, l’escalier de l’apadana s’est merveil- 
leusement conservé. Il semble sortir des 


Taillées dans un calcaire très 
dur, de coloration légèrement 
grise, qui abondait sur le plateau 
de Perse, les frises ont conservé 
intactes les figures présentées de 
profil à la manière égyptienne. 
L'artiste les a traitées avec une 
froideur déconcertante. Dans la 
longue procession sculptée sur 
la rampe du palais d'hiver, la 
Tachara (ci-dessus), le réalisme 
cède le pas aux ornements déco- 
ratifs, à la stylisation des formes 
humaines et des costumes. 


Pour rompre la monotonie que 
risquaient d’engendrer ces inter- 
minables défilés de tributaires, 
les personnages qui ornent le 
grand escalier du palais central 
(ci-contre) sont souvent groupés 
deux par deux. Les visages au 
type aryen sont tous semblables 
et gardent une égale froideur. 
Plus que l'expression, c'est la 
liberté des attitudes, l'habileté 
de la composition et l'élégance 
du décor qui caractérisent l’art 
achéménide alors à son apogée. 


Aucune fantaisie ne vient 
rompre l'attitude calme, hiéra- 
tique, des personnages de Persé- 
polis qui semblent coulés dans 
le bronze. Dans l'escalier du 
hall d'audience de Darius, un 
bas-relief (ci-dessous) montre 
un soldat scythe conduit à une 
réception royale par un Mède, 
reconnaissable à son bonnet, sa 
tunique courte et son pantalon 
serré. [IS sont armés tous deux 
d'un poignard dont la bouterolle 
présente le même dessin. Les 
caractéristiques des costumes 
Sont toujours notées avec soin. 


Découpé comme un camée sur 
le fond uni, le bas-relief de cal- 
caire d'un personnage arménien 
(ci-contre) atteint la finesse d’une 
médaille. Quelle que soit leur 
nationalité, les visages des tribu- 
taires ont gardé tous le même 
type aryen idéalisé. Ils sont 
surmontés soit d'une tiare unie 
ou côtelée, soit d'un bon- 
net pointu caractéristique des 
Scythes, soit du simple bandeau 
des soldats. Seuls les vêtements 
et les armes permettent d'iden- 
tifier les différentes races qui 
composèrent l'empire de Darius. 


mains des sculpteurs. Les bas-reliefs qui le 
écorent sont taillés dans un calcaire 
xtrêmement dur qui a la couleur et le poli 
du bronze. Les frises superposées repré- 
sentent le défilé des vassaux se rendant à 
audience royale, vêtus de la longue robe 
mède adoptée par les Perses ou du justau- 
corps et braies de cuir des cavaliers. Les 
nersonnages portent des coiffures très diffé- 
sentes : bonnet pointu des Scythes, cape 
ourrée à bord rabattu des Géorgiens et des 
Arméniens, chapeau en forme de tiare des 
verses, simple bandeau des soldats. Tous 
ont le type indo-européen : sourcils arqués, 


Puissants animaliers, les sculpteurs achéménides 
ont réservé aux attitudes des animaux leur faculté 
d'observation et de réalisme. Coupée en tableaux que 
délimitent des cyprès, la frise ci-dessus présente un 
défilé de tributaires indiens avec un zébu; sur le bas- 
relief inférieur, des Afghans conduisent un chameau. 


Connu depuis les origines de l'art mésopotamien, 
le motif du lion attaquant le taureau est sans doute la 
figuration symbolique de la force royale. Peut-être 
est-ce le blason du souverain. Héraldique ou non, 
le sujet éminemment décoratif autorise une styli- 
sation audacieuse; les artistes perses l'ont 
répété de nombreuses fois, avec des variantes, sur 
les murs et les panneaux triangulaires des rampes. 


nez fin et droit, barbe et cheveux bouclés. 
Leurs profils ont la netteté et la finesse de 
camées. Pour rompre la monotonie, de 
temps à autre, un personnage se retourne, 
tend la main au suivant, D’autres mènent 
un chameau, un zébu ou un bélier. 

Les sculpteurs de Persépolis semblent 
n'avoir disposé que d’un petit nombre de 
thèmes. Les bas-reliefs fixent le roi dans 
trois attitudes symboliques : assis sous un 
parasol recevant l’hommage de ses sujets, 
ou en combat contre un monstre qui 
figure le mal, ou debout en adoration 
devant l’autel du feu. Pas d’idole. Pas de 


scène mythologique. Exceptionnellement le 
dieu Ahoura-Mazda est représenté sur les 
frontons des grandes tombes creusées dans 
les falaises qui surplombent le palais. Ce 
dieu prend les traits d’un petit personnage 
à ailes d’épervier qui ressemble à l’Horus 
des Égyptiens. 

Pas de femmes dans les défilés qui 
illustrent les fastes de la cour. On n’en 
trouve pas non plus sur les murs des palais 
privés. La seule image féminine trouvée à 
Persépolis est un torse grec, Pénélope, 
dit-on, qui fut peut-être rapporté par 
le roi Xerxès lors des guerres médiques. 
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D'après les récits des historiens grecs, la 
cité et le palais étaient ornés d’un grand 
nombre de statues. Une seule est parvenue 
jusqu’à nous : une petite tête de prince en 
lapis-lazuli. Découverte en 1946 dans le 
hall aux cent colonnes, elle est exposée 
aujourd’hui au musée de Téhéran. 

Il faudrait voir en Persépolis, selon 
Diodore, le travail d’ouvriers que Cambyse 
fit venir d'Égypte après avoir consciencieu- 
sement pillé ce pays. Il est évident que 
les colonnes de l’apadana, avec leurs socles 
en forme de fleurs de lotus renversées, 
évoquent la salle hypostvle de Karnak. Cette 
dernière, plus grande mais moins haute, était 
recouverte de pierre et non de bois. Mais si 
les personnages sont vus de profil, comme 
en Égypte, les scènes de Persépolis sont 
moins animées, moins pittoresques. On ne 
retrouve ni la grâce des formes ni la liberté 
d’expression des bas-reliefs égyptiens. 

D'un autre côté, Persépolis ne doit 
presque rien à la Grèce, malgré la proximité 
de ce pays. Certains archéologues ont pensé, 
devant la finesse et la perfection de la cité 
achéménide, que c'était l’œuvre d’ouvriers 
grecs venus pour travailler à la cour 
du roi. Quoi qu'il en soit, ces Grecs se 
seraient adaptés aux goûts asiatiques ; à 
quelques exceptions près, on ne retrouve à 
Persépolis que des thèmes traditionnels de 
l’Assyrie et de la Chaldée : lions ailés de 
Khorsabad, surmontés de la haute tiare 
assyrienne ; crénelage des murs ; décor de 
palmettes et de rosaces typiquement orien- 
tales. Contrairement à la conception grecque, 
le corps humain ne fait qu’un avec le vête- 
ment. L'importance est donnée aux orne- 
ments, armes, broderies et ceintures. 

Les sculpteurs de Persépolis se révèlent, 
comme leurs prédécesseurs d’Assyrie et du 
Louristan, de puissants animaliers. Les 
chapiteaux du palais représentent des 
chevaux, des lions et des aigles adossés. Ces 
animaux sont généralement repliés sur eux- 
mêmes, les muscles tendus ; on les dirait 
prêts à bondir. Les vases, les poignards, les 
plats, les cachets trouvés dans les ruines 
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sont fréquemment décorés de monstres 
fantastiques, de scènes de chasse ou 
encore d’animaux domestiques dans un 
style réaliste saisissant. La scène, plu- 
sieurs fois répétée, du lion qui saute 
sur la croupe d’un taureau est traitée à 
la façon scythe, l’animal de profil et la 
tête de face. Ce motif sera souvent repris 
au cours des siècles ainsi que le motif 
des aigles bicéphales, lesquels décoraient 
déjà les poteries préhistoriques de Suse. 

En détruisant Persépolis, Alexandre a 


Des chapiteaux gigantesques 
ornaient l'entrée du grand hall. 
Ils sont longs de 3 m 50, hauts 
de 2 m 50. Chaque tête de taureau 
portait des cornes en bronze doré. 
Celle reproduite ci-dessus fut 
découverte en 1947 près de 
l'entrée monumentale du hall 
aux cents colonnes qui n'était pas 
encore complètement achevée 
lors de la destruction du palais. 


Les colonnes les plus élevées 
de l'antiquité supportaient le toit 
du hall d'audience de Xerxès. Sur 
ces minces fûts, hauts de 19 m 
(à gauche), étaient hissés les 
chapiteaux géants; c'est sur la 
selle de deux taureaux adossés 
que reposaient les poutres de la 
toiture. Composé de trente- 
six colonnes, ce hall couvrait 
près d'un hectare de superficie. 


La pensée religieuse chez les 
Perses, la lutte de l'esprit du 
bien contre celui du mal, est 
illustrée par les bas-reliefs du 
hall des cent colonnes (ci-contre). 
Elle est symboliquement repré- 
sentée par un thème fréquemment 
répété à Persépolis : le roi 
enfonçant un poignard dans le 
corps d'un démon qui a emprunté 
la forme d'un animal fantastique. 


Symbole grandiose du génie 
des Achéménides, le taureau ailé 
(page ci-contre à droite) domine 
la plaine et garde les portes 
monumentales, les « portes des 
nations » de la cité de Darius. 
Persépolis, qui rayonna dans le 
monde antique jusqu'en Inde et 
en Europe, demeure l'image 
de l'art perse, héritier des 

civilisations de l'Orient. FIN 


++ 


anéanti l’œuvre la plus parfaite et la plus 
représentative de l’art :achéménide. Après 
deux siècles de domination étrangère et 
alors que peu à peu l’hellénisme se mourait, 
la Perse vit refleurir cet art achéménide 
grâce aux Sassanides, qui se proclamèrent 
descendants de Darius. L’Iranien moderne 
a clairement conscience d’être l’héritier de 


ces deux grandes civilisations. Il refuse toute 
assimilation à l’Arabe, au Tartare et au 
Turc. Il retourne de plus en plus à la tradi- 
tion achéménide. Persépolis n’est plus que 
ruine, mais les monuments publics de 
Téhéran s’inspirent aujourd’hui librement 
de cet art dont la splendeur a défié les 
siècles. MICHEL BEURDELEY. 
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UN VIRTUOSE DE LA VERRERIE 


AU TEMPS DE LOUIS XIV : BERNARD PERROT . 


GÉNIAL ARTISAN VENU D'ITALIE, IL PASSA SA VIE EN RECHERCHES ET EN PROCÈS 


Bernardo Perrotto, Bernard Perrot : qui connaît encore ce nom 
aujourd’hui ? Quelques spécialistes, peut-être. Et encore ne les 
trouve-t-on probablement pas parmi les verriers, alors que ceux-ci 
auraient dû avoir, depuis trois siècles, le temps et l’occasion de 
l’honorer, particulièrement en France. Ne lui doit-on pas, entre 
autres inventions, la fabrication de la glace par coulage — procédé 
qui continue à exercer une influence décisive sur l’évolution de 
l’architecture moderne. 

Mais, pour les amateurs d’art, Perrot a d’autres « beaux et rares 
secrets qui pourraient être aussi utiles que curieux », comme ceux 
que virent les ambassadeurs de Siam, venus en visite officielle en 
France et qui firent, en 1686, un crochet par Orléans pour visiter 
la fameuse verrerie de Perrot. Le Mercure galant, dans son numéro 
de décembre 1686, relate cette visite. Pour comprendre l’histoire, 
il faut savoir que dame Perrot avait été revoir ensuite à Paris ces 
ambassadeurs de Siam, en compagnie de Hubin, le plus célèbre 
émailleur et fabricant d’appareils en verre soufflé de l’époque. 
Voici le texte : « Me Perrot, dame de la Verrerie d'Orléans, qui 
estoit venue avec M. Hubin, fut reconnue des Ambassadeurs parce 
qu’en venant à Paris, ils avoient eu la curiosité de voir la verrerie 
d'Orléans, où Ms Perrot leur avoit fait admirer en ses ouvrages, 
tout ce que cet art produit de plus rare et de plus beau en porcelaines. 
Ces sortes de porcelaines imitent si bien celles d’Orient, que 
plusieurs personnes ont esté trompées à la veuê, en cristaux, émaux, 
agates, girasols et lapis, de même qu’en rouge des anciens, et en 
couleurs de rubis et, enfin, en toutes sortes de pierres artificielles 
et qui approchent si fort des pierres précieuses par leur dureté, 
leur vif éclat et leur netteté, que d’habiles connoisseurs y pourroient 
estre surpris. Ces cristaux ont beaucoup d’avantages sur les autres. 
Ils souffrent le feu et peuvent passer la Ligne sans s’écailler ; ce 
qui a esté éprouvé lorsque les premiers mandarins, qui sont venus 
en France, retournèrent à Siam. Me Perrot fit un petit 
présent de ces ouvrages aux ambassadeurs et ils eurent la bonté 
de les accepter : « Ne soyez point surprise si j’ay nommé 
» Madame Perrot, dame de la Verrerie, puisque le lieu où la 
» Verrerie d'Orléans a esté bâtie est un fief noble et qu’il porte 
» le nom par « lettres patentes du Roy. » 

Avant de revenir aux découvertes de Perrotto, il convient de dire 
quelques mots sur son origine et par conséquent sur les Italiens 
qui vinrent en France au cours du xvire siècle pour y fabriquer 
du verre avec les méthodes de Murano. Ils avaient eu des précurseurs 
et, sans remonter, comme le fait Schuermans dans son histoire 
des verres « façon de Venise », aux fabrications de Chamborant, 
en Dauphiné, au xiIv®, il faut rappeler que René d’Anjou fut proba- 
blement l’un des premiers à comprendre tout l’intérêt qui s’attachait 
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FAISANT FEU DE TOUTES PARTS POUR OUVRIR DE 


NOUVEAUX HORIZONS A L'ART DU VERRE 


par JAMES BARRELET 


à l’importation d’une pareille main-d'œuvre. En attirant en Provence 
les Ferro, d’Altare, il donna un exemple qui fut suivi par d’autres 
grands seigneurs en France et à l’étranger : premières tentatives 
de durée éphémère, sans doute, mais assez nombreuses déjà au 
xvie siècle. On connaît celles du Poitou, du Dauphiné, de Lyon, 
de Nevers, de Saint-Germain-en-Laye ; mais il y eut notablement 
plus : témoin ce four en ruine découvert encore récemment en pleine 
forêt de la Haute-Loire et qui contenait, cachés sous la mousse, 
de multiples débris de verre filigrané à la vénitienne. 

Mais si cette immigration eut finalement plus de succès en France 
que partout ailleurs et si elle y dura plus longtemps, on le doit 
certainement au fait que la maison de Gonzague avait à la fois le 
duché de Nevers et le duché de Mantoue dont dépendait Altare : 
cette localité verrière exportait contre redevance ses spécialistes 
très au courant des méthodes vénitiennes, alors que Venise, comme 
chacun sait, interdisait aux siens de s’expatrier. 

Les ducs de Nevers réussirent ainsi à organiser à Nevers une 
nouvelle ruche altariste d’où les verriers essaimaient plus facilement 
dans le reste de la France ou à l'étranger. Tous parents ou alliés. 
ils gardaient des liens solides entre eux et ne manquaient pas de se 
soutenir ou de recourir directement à la haute protection des 
Gonzague et de leurs successeurs, et particulièrement de Mazarin. 
Cela leur permit de garder un véritable monopole de la fabrication 
du verre « façon de Venise » avec quelques rares muranistes échappés 
d'Italie. Par la suite, l’administration chercha à les intégrer 
en leur accordant des privilèges particuliers et bon nombre de ces 
gentilshommes italiens naturalisés français firent souche sous 
les noms de Sarode (Saroldo), Castellan ou Castelain (Castellano). 


Le plus éminent verrier de la fin du XVII: siècle fut Bernard Perrot, un des artistes 
italiens installés dans le Val de Loire, à Orléans, sous la protection du duc Philippe, 
frère de Louis XIV. Perrot inventa, entre autres, un verre blanc opaque à l'imitation 
de la porcelaine. Une paire de dauphins (ci-dessus : hauteur 14 em) illustrent 
cette technique ; ce sont des pièces de surtout destinées à la présentation de 
fruits (musée national bavarois de Munich). La vie entière de Perrot fut consacrée 
à la recherche et à des découvertes dont les verriers actuels se servent encore. 


Trois des « secrets » de Bernard Perrot sont illustrés par la série de pièces 
de verreries reproduites ci-contre en couleurs (collection J. Barrelet). Le procédé 
de l'imitation de l'agate a été employé pour la grande aiguière (hauteur : 27 cm). 
Celui de l'imitation de la porcelaine pour la statuette d'enfant en bas à gauche: 
le troisième secret, celui du verre rouge transparent, est appliqué ici en filigranes 
ou en filets extérieurs. Certains gobelets de la même fabrication ont parfois aussi 
des filigranes verts ou bleus. Toutes ces pièces datent de la fin du XVIIe siècle. 


Le verre imitant la porcelaine de 
Chine (procédé jusqu'alors inconnu 
en France) sert dès 1686 à fabri- 
quer des objets de décor, surtout 
pour la table. Un exemple de cette 
série est donné par un lion en 
verre opaque blanc moulé (à dr.), 
conservé par le musée de Nantes: 
La queue de l'animal, en verre 
transparent, marque peut-être la 
volonté du verrier de ne pas imiter 
servilement la porcelaine orientale, 


L'alliance de la porcelaine de 
verre, inventée par Bernard Perrot, 
et du verre transparent se retrouve 
souvent dans les objets de son 
atelier. On remarquera, par exem- 
ple, sur un dauphin de la collection 
J. Barrelet (page de droite, hauteur 
24 cm) la base en verre transparent, 
le corps de l'animal en verre opa- 
que moulé et marbré de couleurs 
et des perles de verre bleu, posées 
au centre des coupelles surmontant 
la tête et la queue du dauphin. 


Des marbrures de couleurs 
ornent le corps d'un oiseau en 
verre moulé blanc dont la queue 
est en verre vert bleu et le socle 
en verre incolore (haut. 11 cm, coll, 
J. Barrelet). Le dessin moulé ira 
en s'affinant au cours des années. 


Le verre rouge transparent, l'un 
des « beaux et rares secrets » de 
Bernard Perrot, est très caractérisé 
par son ton rouge framboise. Il a 
servi à faire le corps d'un dauphin 
(hauteur 16 cm) conservé par Île 
musée Dobrée à Nantes. Placée k 
sur la queue du dauphin, une boule : 
en verre transparent devait proba- 

blement porter une coupe à pétales. 


EE 


Deux gobelets « à tiges », appelés aussi cristaux ou dormants, étaient desti- 
nés au décor de la table. Ils servaient de présentoir à des fruits confits, selon 
la mode de l’époque du roi Soleil. La pièce (ci-dessus à gauche : hauteur 19 cm, 
musée des Arts décoratifs), en verre rouge transparent, est ornée d'appli- 
cations en verre incolore. Dans la pièce de droite (coll. J. Barrelet), le même 
rouge est employé en filigranes. Avant Bernard Perrot, on ne savait fabriquer 
que le verre rouge opaque : il sut le rendre transparent. Les verres de surtout 
restaient sur la table au cours des repas, tandis que les verres à boire étaient 
rangés sur le buffet et présentés aux convives par des laquais à leur demand: 


Les moulages en verre étaient une des spécialités de Bernard Perrot. Toutes 
sortes d'objets décorés de dessins en creux et en relief nous restent de cette 
époque, et en particulier une série de flacons à odeur, en verre moulé blanc, 
bleu et jaune; trois exemplaires sont reproduits ci-contre (hauteur 9 cm, 
collection J. Barrelet). Au verso du flacon, des fleurs et surtout des fleurs de 
lys; au recto des cœurs enflammés. L'atelier de B. Perrot exécuta 
aussi d'autres flacons en forme, par exemple, de coquilles Saint-Jacques 


Le décor de certains gobelets s'enrichit également grâce au moulage 
On trouve sur deux gobelets de la collection F. Carnot (ci-contre page de 
droite : hauteur 7,5 et 10 cm) pour l'un les armes de France, une licorne, un 
cerf et un lion, sous quatre arcades ; pour l'autre, des fleurs de lys, un soleil, 
un cheval et deux personnages. La gravure ne se pratiquait que très rarement 
en France à cette époque, alors que cet.art était déjà florissant en Allemagne. 
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de Borniol (Bormiolo), Massard (Massaro) ou Perrot (Perrotto). 

Ceci nous ramène à notre point de départ. On trouve en plein 
xvue siècle Bernardo Perrotto d’abord à Nevers avec son oncle, 
Giovanni Castellano (Jean Castellan). Ce dernier avait reçu en 1647 
Pautorisation de rétablir la verrerie dans cette ville « sous le nom 
dudit Castellan, de Bernard Perrot et autres gentilshommes verriers ». 
Les deux hommes avaient fait entre eux un contrat d’association 
pour les «trafficts » de la verrerie de Nevers, association qu’ils recon- 
duisirent pour trois ans en 1651. Perrot semble s’être séparé alors 
de son oncle. Un privilège spécial de 1686 fait allusion à de « longs 
voyages qu'il a faits en divers pays » et à de « grands travaux dans 
les ouvrages de la verrerie, tant de lui que de son père qui lui ont 
donné connaissance et expérience de beaucoup de choses rares et 
curieuses ». 

Quoi qu’il en soit, on signale Bernard Perrotto verrier à Liège 
en 1664. Deux ans plus tard, il reçoit en France des lettres de natura- 
lisation avec son premier privilège, pour trente ans (29 septembre 
1666). Bien qu’il soit qualifié du titre de « gentilhomme italien verrier 
de profession », ce privilège porte uniquement sur la fabrication 
d’une sorte de tourbe disposée en forme de boules pour la combustion. 

Deux ans plus tard, le 7 décembre 1668, Perrotto reçoit des lettres 
patentes qui lui permettent « d’establir une verrerie en tel des lieux 


de nostre royaulme que bon luy sembleroit, pour mettre en pratique 
plusieurs beaux secrets dont il s’est acquis la cognoissance par un 
long travail pour perfectionner le cristal et rendre le verre intérieu- 
rement et dans sa substance en couleur rouge transparente, mesme 
faire un riche émail quy s’applique sur toutes sortes d'ouvrages 
de cuivre et autres métiers ». 

I1 n’empêche que tous les auteurs qui ont fait allusion à Perrotto 
ont fait remonter ces premières lettres patentes en 1662, sans doute 
à la suite d’une confusion, car c’est l’année où Castellan, l’oncle 
de Perrot, reçut lui-même un privilège « le long de la rivière de 
Loire depuis Nevers jusqu’à Poitiers pour la fabrique de toutes 
sortes de verres de cristal et autres marchandises de verrerie pendant 
trente ans ». Une confirmation, en 1672, du privilège accordé en 1668 
à Perrotto, précise que ce dernier avait choisi finalement Orléans 
«comme le lieu le plus propre et le plus commode pour son travail » ; 
il avait également obtenu l’agrément nécessaire du duc d’Orléans, 
frère du roi, et le consentement des échevins de la ville. De plus, 
l’oncle Castellan, maître de la verrerie de Nevers et détenteur 
depuis 1662 d’un monopole de fabrication et de vente dans le 
Val de Loire, avait bien voulu partager ce monopole avec son neveu. 

Ainsi, plus rien ne s’opposait à l’activité de la verrerie de Perrot. 
Pourtant ce dernier passa sa vie dans les ennuis et les procès. Un 
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rival vénitien, Paul Massolay de la Motte (Mazzolar della Motta), 
prétendit établir une seconde verrerie à Orléans ; il fut péniblement 
évincé et son fils, Nicolas de Massolay, se mit ensuite à concur- 
rencer certaines spécialités de Perrot. Enfin le pire arriva : la Manu- 
facture des glaces s’empara de la dernière invention de Perrot — le 
coulage en table de la glace — il fut dépossédé et perdit ses procès. 
À peine daigna-t-on lui accorder une modeste pension. 

La verrerie d'Orléans était établie dans la rue Notre-Dame-de-la- 
Recouvrance, non loin de la tour de Martinville. À la mort de 
Perrot, en 1709, elle passa entre les mains de parents qui, après 
confirmation du privilège, établirent une nouvelle verrerie près 
d'Orléans, à Fay-aux-Loges. Perrot avait aussi un bureau à Paris, 
quai de l’Horloge, à l’enseigne de la Couronne d’or. 

Tout n’est pas invention dans l’œuvre de Perrot et il faut faire 
certainement une large part aux procédés déjà exploités par le 
clan altariste (dont il faisait partie). Perrotto doit ainsi beaucoup 
à son père, qu’il invoque quelque part, et à son oncle Castellan, 
avec lequel il avait collaboré à Nevers. Il doit aussi aux relations 
que sa famille et probablement que lui-même gardaient avec Venise. 
Peut-être était-il allé à Murano au cours de cette dizaine d’années 
où l’on perd sa trace, avant son installation à Orléans? 

Le Livre commode des adresses de Paris précise ainsi en 1691 
les fabrications de Perrot : « Toutes sortes d’ouvrages de cristal, 
de verre commun, de verre teint et d’émail », soit toutes les spécia- 
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lités façon de Venise et en plus la verrerie courante fabriquée égale- 
ment dans plus d’une centaine de verreries françaises à cette époque. 
C'était le verre de fougère, appelé aussi dès le début du xvir® siècle 
«-pivette » ou « chambourin », qui servait surtout à faire des verres 
à boire sans grande prétention. L’iconographie du siècle montre 
que ces derniers n’avaient pas beaucoup changé depuis le xvi® siècle : 
mêmes pieds en entonnoir, mêmes tiges renflées en un gros bouton ; 
coupes plus profondes, pourtant. À noter aussi que les buveurs 
ont enfin chacun leur verre. 

La « façon de Venise », elle, comportait un certain nombre de 
modèles qui ne varièrent guère pendant plus d’un siècle : il y avait, 
d’une part, les verres «ordinaires » et, d’autre part, les verres «extra- 
ordinaires ». Les premiers se faisaient à boutons, à bagues, à olives, 
à branches, à charnettes, à mascarons, à anneaux ; les autres 
étaient à serpents, à fleurs, à bêtes. La plupart de ces termes font 
allusion à des variétés de jambes qui s’appliquaient ensuite à des 
verres à boire (en forme de calice, cloche, bol, coupe, flûte, coquille) 
ou à des ciboires, vases, aiguières, bocaux et autres récipients. 

Le verre pouvait être coloré dans sa masse, filigrané, tacheté, 
craquelé, pour ne parler que des principaux procédés. 

Perrot faisait donc ces deux genres de verre, tout comme ses 
collègues de Nevers avec lesquels il partageait le monopole du Val 
de Loire et les autres Italiens installés dans les « chasses gardées » 
de la région parisienne, de la région nantaise et à Rouen. 


Le coulage du verre sur table 
représente, sans doute, l'inven- 
tion de Bernard Perrot dont on 
se sert le plus fréquemment 
aujourd'hui. C'est encore par 
coulage que procède l'indus- 
trie de la glace. Le chef-d'œuvre 
de cette technique est un mé- 
daillon de Louis XIV, moulé en 
creux dans une dalle de verre 
(hauteur 37 cm, épaisseur 2 cm) 
qui appartient au musée histo- 
rique de l'Orléanais, à Orléans. 
Jusqu'à Perrot, la glace ne 
s'obtenait que par soufflage. 


L'imagination créatrice des 
verriers du XVII siècle sut 
utiliser, mêler et développer les 
diverses techniques du verre 
dans des objets aussi rares 
que précieux. Le Victoria and 
Albert Museum de Londres 
conserve un grand vase qui 
renferme une statuette d'enfant 
en verre blanc moulé. Elle rap- 
pelle la manière de B. Perrot. 


Les statuettes en verre opaque moulé, fabriquées par les verriers d'Orléans, 
servent presque toujours de pièces de surtout, destinées à la présentation 
des fruits. Le corps des personnages est exécuté en verre blanc opaque 
ou rouge, les coupelles en verre transparent. Le personnage au chapeau pointu 
mesure 21 cm de haut. Cet ensemble de qualité rare appartient à la collection 
F. Carnot à l'exception de l'enfant-dauphin conservé par le musée de Châtelle- 
rault. Des cordons de verre de couleur transparents décorent certaines de 
ces pièces, sous forme de jarretières, de fleurs et de cercles. Le XVIII: siècle 
remplacera ces porcelaines de verre par des objets en verre filé, qui sont 
l'œuvre d'émailleurs dont les plus célèbres s'étaient établis à Nevers. 


Le verre agatisé, inventé par Bernard Perrot, rappelle par sa teinte 
opale et ses marbrures roses certains verres opalins dont le XIX® siècle 
fera une intense consommation sous le nom d'opaline. Mais il marquait 
au XVII: siècle un progrès considérable. A la qualité de la matière s'ajoute 
la qualité des formes pures et élégantes dont Perrot et ses compatriotes 
semblent avoir le secret. L'aiguière marbrée de rouge ci-dessous (hau- 
teur 18 cm) fait partie des collections du musée de Cluny: la carafe 
appartient à la collection Jd. Barrelet (hauteur 21 cm). Bernard Perrot, 
s'il fut l'inventeur génial des divers procédés utilisés pour les objets 
reproduits ici, ne sut en tirer aucune fortune personnelle, Son principal 
« secret » — celui de la glace coulée sur table, toujours employé 

— lui fut même arraché par la Manufacture royale des glaces. FIN 


Mais Perrot était surtout un chercheur, un savant, avant même 
être un artiste. Toute sa vie, il s’est efforcé de mettre au point de 
ouveaux verres et de nouveaux procédés de fabrication. Les lettres 
atentes qu'il reçut font allusion à tous ses perfectionnements, à 
putes ses inventions successives. 

Il trouva ainsi le « beau et rare secret » de fabriquer un verre 
ouge qui restait transparent. Jusqu'’alors le verre rouge était opaque 
voir planche en couleurs, p. 49). 

La porcelaine de verre, autre invention de Perrot, passait à 
"époque pour imiter « si bien celle d’Orient que plusieurs per- 
onnes ont été trompées à la veuë ». Un autre secret porte sur son 
erre « façon d’agate » (sic). Le musée de Cluny conserve une 
riguière de la même matière attribuée par erreur au Poitou. 

Enfin, Perrot s’est rendu célèbre par le coulage du verre en table, 
jui est à l’origine de la fabrication moderne de la glace. Il y repré- 
sentait par moulage en creux : portraits, bustes, médailles, 
aistoires, chiffres, armoiries, devises, inscriptions, épitaphes et toutes 
sortes d’ornements et ouvrages d’architecture. Le musée d’Orléans 
conserve ainsi un grand portrait de Louis XIV. 

Ainsi, Perrot a contribué, plus que tout autre, à créer une verrerie 
priginale, une verrerie française échappant à la monotonie cente- 
naire des formes et des couleurs chères aux fabrications « façon 
de Venise ». Il a suscité la recherche dans un milieu qui n’en n’avait 
pas l’esprit. Il était temps de rendre hommage à son génie méconnu. 


Tobias Veraecht, école flamande 
1561-1631 : « Paysage mosan », 
peinture sur panneau 50X77 cm, 
vendue 144 000 F belges soit | mil- 
lion 220 000 F français le 17 décembre 
au palais des Beaux-Arts à Bruxelles 
(M. de Mul). Monogrammée et 
datée 1614; très gros prix atteint 
pour une œuvre d’un petit-maître. 


Antoine Watteau, école française 
1684-1721 : « Deux Etudes d’un 
crispin en cape courte », dessin à 
la sanguine 17,5X17 cm, vendu 
1 550 000 F le 3 décembre à la 
galerie Charpentier (Mes Rheims et 
Ader ; M. Lebel). Très rares dans 
les ventes publiques, ses études 
sont presque toutes dans les musées. 


Pieter Boel, école flamande 1622- 
1680 (attribué à) : « Nature morte », 
toile 70 X 147 cm, vendue 340 000 F 
le 26 mars à la galerie Charpentier 
(Me Laurin ; M. Heim-Gairac). Sur 
une table de pierre, le peintre a 
habilement disposé les produits de 
la chasse et de la pêche autour d’une 
corbeille de fruits. On remarque, 
comme chez tous les Flamands, un 
souci de la « mise en scène » que 
vient renforcer la présence d’un 
chien et d’un chat. Ne peut être 
donnée au peintre avec certitude, 
ce qui justifie son prix bon marché. 


Jean-Honoré Fragonard, école 
française 1732-1806 : la « Culbute », 
dessin au lavis de bistre 32*X23 cm, 
vendu 960 000 F le 26 mars au 
cours de la même vente. On 
recherche les œuvres de Fragonard 
comme celles du peintre le plus 
représentatif de l'esprit et des 
mœurs du XVIII, Anc. col. M. Paulme. 


Jan van Kessel, école flamande 
1626-1679 : « Oiseaux exotiques », 
peinture sur cuivre 17,5X24 cm, 
vendue 160 000 F au cours de la 
même vente. Composition qui plaît 
par la délicatesse du dessin et la 
fraîcheur des coloris. Signée d’un 
petit-maitre qui se situe dans la 
lignée de Brueghel; il fut son élève. 


54 


Cours des 


A cette star 


»- 


Émile-Othon Friesz, 1878-1949 : 
« Marché aux chevaux, Guibray 
1903 », toile de 80X65 cm, vendue 
360 000 F le 6 mars à l'Hôtel Drouot 
(M€ Champetier de Ribes ; M. Pa- 
citti). Forte enchère pour une 
œuvre de jeunesse, les toiles assez 
rares de cette époque marquent une 
étape dans l’évolution du peintre. 


Roger Lersy, né en 1920 

« Piano », toile de 92X73 cm 
vendue 220 000 F le 5 mars à 
l'Hôtel Drouot (M€ Alph. Bellier ; 
M. Dubourg). Toile récente presque 
abstraite, aux formes seulement 
suggérées. Lersy est un des jeunes 
peintres les plus doués. La galerie 
Fricker vient d'exposer ses œuvres. 


Pierre Laprade, 1875 - 1931 

« Arlequins », toile 46X33 cm 
vendue 580 000 F le 19 mars à la 
galerie Charpentier (M° Rheims ; 
MM. Ebstein, Ch. Durand-Ruel et 
Dauberville). On apprécie les toiles 
toujours empreintes de poésie et 
le style original de ce peintre qui 
ne se rattache à aucune école. 


Paul-Élie Gernez, 1888 - 1948 

« Nature morte à l’Echo, 1921 », 
toile 61X73 cm, vendue 280 000 F 
le 5 mars à l'Hôtel Drouot (Me Alph. 
Bellier ; M. Jacques Dubourg). 
Gernez s’est affranchi du cubisme 
après en avoir subi l'influence. 
Mais celle-ci reste visible dans cette 
composition solidement construite. 


Max Ernst, né en 1891 : « Compo- 
sition », peinture sur fibro-ciment 
112X119 cm, vendue 610 000 F le 
4 décembre à l'Hôtel Drouot 
(Me M. Boscher ; M. Lorenceau). 
Prix inférieur à] la cote du peintre, 
donné pour une œuvre inhabituelle 
traitée à fresque, Max Ernst est 
un des promoteurs du surréalisme. 


René Seyssaud, 1867-1952 : « Pay- 
sage du Midi », toile 38X46 cm 
vendue 420 000 F le 19 mars à la 
galerie Charpentier (vente citée). 
Il s’agit d’une toile largement 
brossée à la façon d’une esquisse. 
Palette habituelle très « fauve ». 
Les compositions plus poussées de 
Seyssaud approchent Île million. 
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DES IDÉES QUI ONT LEUR PRIX 


Les couleurs d'un jardin au printemps ont pris possession d'un vestibule étroit. Le so 
recouvert d'une moquette vert et noir donne le point de départ. Pour atténuer la grande 
longueur de la galerie les murs, qui reprennent le même ton de vert en peinture mate, 
font alterner surfaces unies et longues chutes de rideaux en cretonne fleurie à dessin 
ancien. La qualité du tissu qui égaie cette entrée peu classique lui garde cependant un 
style XVIIIe raffiné, loin de toute évocation rustique qui semblerait d'un effet facile. 


Pour suggérer un pré-salon (ci-dessous à gauche), un décor romantique accompagneles 
meubles Napoléon III de Me H. W. La dominante de couleur donnée par la moire 
violette de la portière se retrouve sur les chaises capitonnées à incrustations de nacre 
et le cadre de glace ovale. Pour rappeler plus encore le goût de l’époque, M. Billoire de Lumb 
a fait peindre un faux marbre à l'italienne, vert et rose, qui redessine les murs de portes 
et moulures en trompe l'œil. L'interprétation murale, exécutée pour environ 150 000 F, est 
la base même d'une évocation du XIX® qui s'achève avec des appliques « à la cathédrale ». 


L'attrait d'un trompe-l'œil original termine une longue galerie qui se prolonge sans fin 
par un jeu de glaces. C'est, en fait, pour camoufler un placard irrégulier, délimité par le 
coffrage des conduits de cheminées. M° Marguerite Viel en a fait un centre décoratif en 
utilisant sur ce coffrage les chutes du papier panoramique d'époque Empire qui revêt 
tout le salon. La partie placard doublée d'une glace est utilisée en bar mais elle est 
totalement invisible lorsque les portes sont fermées pour laisser à la galerie son unité. 


Un écrin sur trois mètres carrés de surface. La 
satinette se prête fort bien à ce genre de travail 
car sa souplesse accepte plis ou fronces sans créer 
d'épaisseur gênante. Sa couleur grège forme une 
introduction discrète à l'appartement plus coloré 
(elle vaut environ 650 F le mètre mais son instal- 
lation est délicate pour être impeccable). M. Raoul 
Guiraud l'a complétée avec des boutons de porte 
hexagonaux en bronze ciselé d'époque Empire, 
choisis pour leur sobriété. Pour l'éclairer il a com- | 
posé un lustre, dans le style anglais, tout petit, afin | 
de respecter la proportion réduite de la pièce, 


La forme d'une tente permet d'habiller une très 
petite entrée en modifiant ses proportions sur 
mesure. Le plafond a été ainsi surbaissé pour 
devenir une sorte de toit où le tissu s'appuie sur 
une armature de menuiserie (transformation beau- 
coup moins coûteuse que de refaire un vrai plafond). 
L'ensemble du travail de façon est revenu à environ 
100 000 F. L'emploi de la toile à matelas pour le 
gainage de la pièce ne répond pas seulement à une 
recherche d'originalité, M. Billoire de Lumb l'a 
choisie pour la rigueur de son aspect un peu rude, 
qui se prête cependant au raffinement d'exécution, 
pour équilibrer la haute fantaisie de la forme. 


crand parti des petites entrées 


Axer le décor sur la porte principale entraîne un 
ordre classique et équilibré. Tout d'abord la boiserie 
moulurée d'une porte ancienne Louis XV a remplacé 
la porte banale du salon. Malgré sa petite taille, elle est 
mise en valeur par une paire de girandoles posées sur 
des colonnes de marbre qui lui composent un enca- 
drement symétrique. Pour mieux souligner leur rôle 
décoratif M. Raynaud les a fait équiper à l'électricité. 
Cette installation, réalisée pour environ 30000 F, 
accroît leur attrait en faisant jouer l'éclat des cristaux. 
Leur présence fait du panneau le centre de la pièce. 


Une nouvelle architecture a complètement transformé 
l'entrée qui n'était à l'origine qu'une pièce informe, 
centre de distribution de tout l'appartement complète- 
ment dépourvue d'air. M. Jean Labatut en a fait un rond- 
point régulier qui semble en plein ciel. Sur des murs 
entièrement retracés alternent portes peintes dans le 
goût du XVIIIe et éléments de balustrade en bois 
découpé et appliqué en relief, pour évoquer une ter- 
rasse. Les frais du décor peint se sont élevés à environ 
160 000 F. La coupole lumineuse a été traitée comme 
un ciel pour compléter l'illusion créée dans cette pièce. 


Pour compenser des murs irréguliers, on peut recourir à quelques « maquillages ». Un 
paravent au fond de la pièce camoufle une paroi non perpendiculaire aux autres murs. Ses 
feuilles étroites, galonnées de rouge sombre sur rouge clair, forment une harmonie clas- 
sique avec le gris de l’ensemble, moquette et murs, mais l'originalité revient aux pilastres 
Louis XVI en trompe l'œil qui cachent les tuyauteries du chauffage central : leur peinture 
joue le faux marbre sur le fût et la pierre sculptée sur le chapiteau que rejoint la corniche. 


Donner aux murs unis un aspect chaud et décoratif dans une pièce très étroite suggérait 
tissu ou boiserie. Pour obtenir une solution moins coûteuse et cependant satisfaisante, le 
décorateur Marcel Sandrin a utilisé un revêtement mural de bois déroulé, pas plus épais 
qu'un fort papier peint, qui, posé pour environ 7 000 F le mètre carré, donne aux murs une 
matière de qualité sans s'encombrer d'aucun ornement. Seul élément en volume, la console 
demi-lune habilement placée devant un miroir de manière à élargir le centre du vestibule. 


Re 
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L'aspect chambre à coucher, insoup- 
çonnable dans la journée, fait son 
apparition le soir lorsqu'on sort le lit 
du renfoncement qui lui est réservé en 
bas de l'alcôve. Le lit de repos devient 
alors un grand lit confortable. Si le 
principe du camouflage au bas d'une 
paroi creuse est devenu maintenant 
classique, son application, ici, est 
spécialement ingénieuse : le dossier 
reste fixe le long du décor mural alors 
que seuls les montants du devant et 
les accotoirs avancent avec le sommier. 
Perfectionnement tout particulier : un 
système de rails mobiles sort d'abord 
du cadre de bois sur lesquels vient 
glisser le lit sans aucun dommage pour 
le tapis ni la moquette. On peut ainsi 
tourner tout autour du lit pour le faire. 


La garde-robe fait partie également du 
décor. Elle est dissimulée au fond de 
l'alcôve dans le coffrage cintré du pano- 
ramique qui s'ouvre sur un vaste placard 
où sont accrochées les housses à 
vêtements en nylon. Elles trouvent natu- 
rellement une hauteur suffisante pour 
se glisser au-dessus du lit sans aucune 
gêne. L'une des portes de l'alcôve 
ouvre sur la salle de bains tandis que 
l'autre cache un second placard réservé 
au linge et, en bas, au rangement des 
chaussures. Le vestiaire complet tient 
ainsi à l'intérieur du décor rapporté. 
Ce sont réellement les nécessités 
pratiques qui en ont dicté la logique 
sans cependant altérer en rien l'ordon- 
nance classique d'un petit salon qui 
n'est traditionnel qu’en apparence. 
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Une pièce qui n’est ni une chambre ni un salon — tout en étant es deux à la 
fois — réunit, dans un décor inspiré de Malmaison, meubles ou objets d'époque, 
reconstitutions fidèles, interprétation actuelle. Le problème classique des appartements 
un peu petits obligeait Mme L. à concilier la nécessité d'une chambre à coucher et 
l'agrément d'une pièce de réception. Une alcôve existait et il fallait un grand lit, aussi 
difficiles l’un que l'autre à admettre dans un salon. Pour accompagner : un semainier 
et un secrétaire Empire, peu féminins pour une chambre, un ou deux sièges légers, 
deux guéridons et surtout un grand panneau du papier panoramique peint par Deltil 
pour l'atelier Dufour, «les Français en Égypte ». Pour atténuer la présence du lit et de 
l'alcôve, Me Marguerite Viel a trouvé une solution en les escamotant l'un et l'autre. 
Elle a posé un coffrage en menuiserie sur le devant de l'alcôve qui a été légèrement 
cintré pour servir de support au panoramique sans avoir à le recouper (celui-ci était 
légèrement plus long que l'ouverture de l’alcôve). Mais le châssis de menuiserie réserve 
en bas un vide dans lequel vient se placer la moitié de la largeur du lit. Un système de 
glissière permet un maniementfacile. Le lit lui-même, après avoir pris la dimension d'un 
grand canapé, a été traité comme un élément décoratif. La boiserie, pour reprendre 
le dessin exact d'un lit de repos d'époque Empire, est peinte comme un bronze vert un 
peu patiné, couronné par les empennages dorés en haut de chaque montant. La garni- 
ture de velours violet rappelle une harmonie chère à ce style. La même gamme se 
retrouve en tonalités très pâles sur les murs peints en vert avec une corniche à peine 
mauve rehaussée de moulures dorées et de macarons dont les originaux sont à 
Malmaison. Venus également du palais de l’impératrice Joséphine, les dessins qui ont 
servi de modèles aux passementeries qui soulignent coussins et rideaux. C'est en 
réactualisant les détails raffinés de l'exemple ancien que cette chambre-salon a pris 
un aspect féminin et délicat malgré la sévérité de ligne des meubles. Jusqu'aux fleurs 
artificielles qui sont disposées dans les vases exactement comme e seraient des fleurs 


fraîches, tout contribue à exprimer la personnalité qui adoucit un style rigoureux. 


TASSE 
: nn. 


Comme Léonard de Vinci dont il conteste les théories concernant le bleuté 
des lointains, Lapicque, qui vient de publier une suite d’Essais sur l’espace, l’art 
et la destinée, est à la fois peintre, écrivain et homme de science. 

| Élève de l'Ecole centrale en 1919, il est ingénieur dans la production et la 
distribution électrique de 1920 à 1928. Dix ans après avoir abandonné cette 
carrière pour la peinture, il passe en 1938 son doctorat ès sciences avec une thèse 
sur l'optique de l'œil et la vision des contours. Trois années auparavant, il avait 
‘fait à l'institut d’Optique une communication sur /e rouge et le bleu dans les arts. 
Aujourd’hui, quand il emploie le rouge pour traduire la couleur du ciel, il tire 
les conséquences de ses recherches scientifiques et bouleverse une tradition qui, 
‘depuis Vinci, n’avait presque jamais été transgressée. 

Ayant constaté que le bleu, lorsqu'on s’éloigne d’un tableau, tend à noircir, 
alors que le rouge s’éclaire, il a abouti à cette conclusion que, si l’on veut exprimer 
en peinture la luminosité des lointains et du ciel, il faut les peindre en rouge. « Que 
la nature, écrit-il à ce sujet, s’arrange pour produire le même effet avec un ciel de 
couleur bleue, c’est là son affaire ; la nôtre est de savoir qu’en peinture il est 
plus facile d’utiliser le rouge, l’orangé ou le jaune. » 

Né en 1898 d’une famille originaire des Vosges, Charles Lapicque appartient 
à ce groupe de peintres qui, entre les années 1940 et 1950, se sont révélés au 
public comme les continuateurs de l’effort de renouvellement esthétique entrepris, 
au début du siècle, par leurs aînés les fauves, les cubistes et les premiers abstraits. 
Pour sa part, Lapicque a fortement contribué à continuer cet effort en inventant, 
en 1939, un style directement inspiré par ses travaux scientifiques sur la brillance 
des couleurs et par son étude des arts anciens, antérieurs à la tradition classique 
ou restés à l’écart de cette tradition, notamment certaines tapisseries du xvi® 
siècle, les vitraux médiévaux, les émaux champlevés du xne et les décors des 
faïences de Rouen du xvu® dont il possède une collection. 

A partir de 1942, le style de Lapicque connaît un si vif succès dans le milieu 
des peintres.que plusieurs d’entre eux, Bazaine d’abord, puis Manessier, Singier, 
Le Moal, Elvire Jan l’adoptent. Ces deux derniers le pratiquent toujours. Il se 
caractérise par un premier plan composé d’une grille ou d’une ossature bleue 
dans les intervalles de laquelle on aperçoit des échappées rouges ou jaunes qui 
évoquent un lointain lumineux. Ce lointain lumineux qui apparaît à travers un 
premier plan sombre affecte facilement un sens symbolique : dans la tristesse du 
présent luit l’espoir ou, comme l'écrit Lapicque à la fin de ses Essais : « Des 
profondeurs inconnaissables qui nous entourent peut jaillir la clarté. » 

Cette clarté — dans les années qui suivent — Lapicque l’augmente tellement 
que la grille bleue, après avoir élargi ses mailions à l’extrême, se transforme en 
cerne qui, à son tour, devient de plus en plus léger. Un moment, Lapicque semble 
sur le point d’abandonner Je cloisonnement. En fait, il en modifie l’aspect. Il lui 
confère une teinte claire, parfois même il le constitue de lignes blanches. Il le 
composait autrefois de droites. Il le compose maintenant de courbes. 

L’assouplissement du cloisonnement, ajouté à l’aspect improvisé de l’en- 
semble des éléments du tableau, suggère des idées de spontanéité et de liberté dans 
la facture qui valent aujourd’hui à Lapicque l’estime d’une nouvelle génération 
de peintres d’avant-garde. Ceux-ci, d’un quart de siècle ses cadets, sont des 
peintres abstraits, alors que Lapicque est figuratif. Mais ils ont en commun avec 
lui, ainsi qu'avec Manet et les impressionnistes, le goût de l'exécution rapide 
qui ne laisse aucune trace d’effort et donne ainsi l’impression agréable d’un geste 
aimable accompli sans contrainte, en se jouant, semble-t-il, même si, comme 
c'était le cas pour Manet et comme c’est le cas pour Lapicque, ce geste a demandé 
des mois de préparation et d’exercices. 

Les peintres ne sont pas seuls à apprécier l’œuvre de Lapicque. Des tableaux 
de lui figurent dans les musées d’Art moderne de Paris et de New York, dans 
les musées de Nantes, de Grenoble, de Copenhague, dans les musées royaux de 
Belgique et dans le musée de la Légion d'honneur de San Francisco. En1953; 
Lapicque a remporté le prix Raoul Dufy de Îa biennale de Venise. Ses toiles se 
vendent entre cent mille francs et un million et demi. Depuis cinq ans, son public 
augmente constamment. Sa plus récente exposition à eu lieu en mai dernier à la 
galerie Villand-Galanis (à laquelle il est lié par contrat). « Parmi les amateurs, 
dit-il, les uns sont sensibles aux couleurs, d’autres à l’imbrication des formes ou 
au sujet. D’autres sensibles à tout. » Ce qui n’est pas peu dire car chaque tableau 
de Lapicque est aussi varié qu'est diverse la personnalité de son auteur. 


DES ETUDES SCIENTIFIQUES SUR LES LOIS D'OPTIQUE ONT CONDUIT UN PEINTRE A 


MODIFIER LES NOTIONS TRADITIONNELLES DE VÉRITÉ » DES FORMES ET DES COULEURS. 


La perspective dynamique selon laquelle Lapicque 
a observé le « Fronton des Gesuiti », toile de 1955 de 
la collection Magnabal, invite le spectateur à un 
voyage imaginaire. Il se croit d'abord au pied de la 
façade, puis au niveau des anges décoratifs. Arrivé 
là, il aperçoit les toitures et le lointain dont le calme 
corrige un premier sentiment d'outrance baroque. 


La vivacité des couleurs est pour Lapicque l'équi- 
valent pictural de la sensation, comparable à un 
coup de fouet que lui donne la Bretagne, où il va 
chaque année. L'& Orage sur Bréhat » (à g.), peint en 
1956, reproduit le mouvement du paysage bouleversé 
par le vent. Lapicque doit à sa science des phéno- 
mènes optiques la justesse avec laquelle, dans le 
fond du tableau, il traduit une impression de pluie. 
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Lapicque ne se contente pas d’être à la fois peintre, écrivain et savant. Il est 
aussi un mélomane et un sportif. Ses collections de masques nègres et de statuettes 
archaïques ne l’empêchent pas d’être un grand admirateur du xvime siècle français. 
Sa passion pour les arts mineurs de cette époque ne réduit en rien sa passion pour 
l’architecture classique et notamment pour les Invalides et le Petit Trianon. 
À quatre ans, il commence à jouer du piano ; à dix-sept ans, du violon ; à vingt- 
sept ans, il participe à une chorale et, à quarante ans, il étudie le cor d’harmonie. 

Ses connaissances musicales ne restent pas étrangères à sa peinture, car il 
conçoit comme un contrepoint le jeu indépendant des couleurs et des lignes qui 
s’écartent autant des couleurs et des formes de la nature que les sons musicaux 
se distinguent des couleurs et des bruits. Il a peint Venise et Rome en amateur 
d’architecture. Mais c’est en amateur d’art archaïque qu’il donne à ses couleurs 
la violence, à son dessin la brutalité des objets nègres. Sportif, il a représenté 
des régates et des concours hippiques. Il aime le sport, parce qu’il aime l’activité 
et le mouvement. Tous ses tableaux témoignent de ce goût du mouvement. Ils 
l’évoquent sous des aspects variés. 

En conférant à ses taches de couleurs un contour sinueux et un aspect festonné, 
Lapicque incite le spectateur à imaginer le mouvement de son pinceau en train 
de les former. Certaines de ces taches ont une signification si peu définie qu’on 
peut les prendre pour des nuages ou des feuillages, des monticules proches ou 
des montagnes lointaines. En hésitant entre ces interprétations, tantôt on les voit 
près de soi, à portée de la main, tantôt on les voit à une distance énorme et presque 
inaccessibles. Comme on ne peut décider de leur situation, elles semblent accomplir 
un mouvement de va-et-vient en profondeur que Lapicque nomme une pulsation. 
Selon l’importance de ces taches, la pulsation est plus ou moins forte. Un même 
tableau comprend toujours plusieurs pulsations d’importances différentes, 
l’impression produite se trouve alors analogue à celle d’une symphonie qui 
comporte des mouvements lents et rapides. 

Pour donner le sentiment de la métamorphose, Lapicque confère à la matière 
un aspect inaccoutumé. Dans ses paysages de Rome, les statues paraissent vivantes. 
Dans ses paysages bretons, les troncs d’arbres sont comme des foules. La pierre 
et le bois semblent de la chair. Mais, sur ce sujet non plus, on ne peut pas décider, 
car ce qui paraissait chair tout d’abord paraît végétal ou minéral l’instant d’après. 
Dans d’autres cas, ce n’est pas le tableau qui bouge, mais le spectateur qui est 
invité à se déplacer, à s’élever dans les airs pour découvrir le plan d’un château, 
à retomber au ras du sol pour examiner un détail, à s'éloigner pour voir 
l’ensemble car, sur la toile, tout est mélangé : l’ensemble et le détail, la façade 
et la vue d’avion. Mais, dans ces tableaux où les couleurs claquent comme 
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La sensation du mouvement ne peut pas, selon Lapicque, 
être traduite par l'image nécessairement figée d'un geste. Dans 
la « Course de haies » (qui date de 1949 et qui figure au musée 
de la Légion d'honneur à San Francisco), l'impression de 
confusion que donne en particulier la mobilité a été restituée 
par l'apparition du paysage à travers le corps des chevaux. 


Des formes malaisément identifiables, au premier plan du 
« Paysage de l'Atlas saharien » de 1951, suggèrent les mou- 
vements du voyageur, tandis que la ligne facilement reconnais- 
sable de l'horizon introduit un repos dans l'esprit du spectateur 
et dans la composition. Le désert a laissé à Lapicque le senti- 


ment d'un paysage émouvant au point de lui tirer des larmes. 


Ceux qui connaissent ce pays le retrouvent quoique transposé. 


L'interpénétration des formes, principe déjà appliqué par le 
peintre dans ses tableaux hippiques, restitue, dans les « Des- 
troyers aux régates » de 1952, l'impression des mouvements 
combinés des bateaux et des vagues. Peintre de la marine 
depuis 1948, Lapicque mêle ici deux expériences maritimes : 
celle des gros vaisseaux et celle de la navigation sur canots à 
voile qu'il a commencée à pratiquer dès l’âge de dix-neuf ans. 


L'antiquité romaine, 
après le baroque véni- 
tien, inspire Lapicque, 
qui a peint en 1957 ce 
« Paysage d'Ostie » 
(coll, Perrel). Il se plaît 
à voir dans la peinture 
un moyen d'actualiser 
le passé. Les libertés 
qu'il prend avec les 
règles dela perspective, 
les couleurs disposées 
de manière à laisser 
dans le doute la nature 
de la matière stimu- 
lent l'imagination et 
confèrent un aspect 
très vivant et moderne 
à des ruines antiques. 


des drapeaux, quelque chose de grave surprend. Lapicque, ce peintre épris des 
mouvements les plus divers, semble obsédé par l’idée d’en arrêter un de qui 
tous les autres dépendent : le mouvement du temps. 

Dans le Rendez à César. (1958), Lapicque exprime la même idée mais d’une 
façon plus imposante. Il ne s’agit plus ici de l’histoire d’un individu, mais de 
l’histoire de deux civilisations : les civilisations romaine et chrétienne. Le bas 
du tableau est consacré à Rome. On y voit le buste de César, un triomphe et un 
massacre. Au-dessus apparaît une ville en ruine : c’est la décadence romaine. 
Au-dessus encore, entre les branches de la Croix : la Jérusalem céleste. Un Christ 
Pantocrator occupe le centre de l’image. Il figure à la fois le christianisme 
vainqueur de Rome et la victoire de l'éternité sur le temps. 

Mais cette victoire est aussi celle du peintre qui annule le temps de deux 
manières : un tableau peut représenter des événements qui se sont succédé dans 
le temps mais aussi il peut succéder lui-même au temps car il peut ressusciter le 
passé. 


remier plan sombre laissant transparaître 
ond clair — technique mise au point par 
cque vers 1940 — eut une forte influence 
plusieurs peintres de sa génération. Dans 
“anne d'Arc traversant la Loire », la figure 
muste de Jeanne est traitée à la manière 
ste et résulte de la combinaison de plu- 
rs points de vue différents. À travers la 
muette transparente, apparaît le fond. 


Miguration des lumières, de même que le 
i pris d'un premier plan bleu qui caracté- 
bit sa «deanne d'Arc» et bouleversait 
dre traditionnel des couleurs, ont été ins- 
‘s au peintre par ses études d'optique. Le 
Jucher de soleil sur les Doges » date de 
J. Prix Raoul Dufy de la biennale de Venise 
953, Lapicque a fait un long séjour dans 
“e ville où il a brossé de nombreuses toiles. 


Les idées favorites de 
Lapicque sont expri- 
mées dans cette toile 
récente (1958) intitulée 
« Rendez à César... ». 
Il y a figuré un Christ 
Pantocrator, César, un 
triomphe (à gauche), 
un massacre (au cen- 
tre), deux villes : Rome, 
en ruine, dominée par 
la Jérusalem céleste. 
Ainsi tout au long de 
l'œuvre de Lapicque se 
fait jour un sentiment 
métaphysique de la 
victoire remportée et 


sur le passé FIN 
et sur la mort. 


Damas 
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Fauteuil en acajou, d'époque Res- 
tauration, dont la paire a été 
vendue 70 000 F le 20 octobre à 
l'hôtel des Ventes de Versailles 
(Me G. Blache ; MM. P. Damidot et 
Lacoste). Accotoirs ornés de palmet- 
tes sculptées en léger relief. Il s’agit 
de sièges de fabrication courante 
dans la première moitié du XIXC. 


Commode en chêne, d'époque 
Louis XV, vendue 165 000 francs le 
13 décembre à l'Hôtel Drouot 
(Me Bezançon ; M. Perratzi). Meuble 
de bonne qualité, exécuté dans le 
Sud de la France. Appliques de 
bronze doré importantes pour un 
travail de menuiserie provinciale. 
Haut. 95cm; larg. 122cm; prof.6l cm. 


Console-desserte en placage d’aca- 
jou, d'époque Louis XVI, vendue 
320 000 F le 26 mars à la galerie 
Charpentier (Me Laurin ; M. Dillée). 
Tiroirs soulignés de baguettes 
perlées en bronze doré. Dessus 
de marbre blanc. Estampille de 
J.-B. Vassou, reçu maître en 1767. 
H289 cm; 30cm; P, "48,5 cm. 


Secrétaire à doucine, d'époque 
Louis XV, vendu | 100 000 F le 
19 mars à la galerie Charpentier 
(Me Rheims ; MM. Dillée et Canet). 
Bois de placage marqueté de 
bouquets de fleurs. Dessus de 
marbre veiné rouge. Les secrétaires 
«à doucine» sont très recherchés. 
DAIACSICmEALAI00 em APS 91cm: 


Paire de fauteuils cabriolets, 
de l’époque de Louis XV, vendue 
490 000 F le 20 octobre à Versailles 
(vente citée). Ils sont en bois naturel 
sculpté de fleurs et feuillages. Tapis- 
serie d’Aubusson de même époque 
à décor de scènes champêtres. 
Sièges élégants, peu encombrants, 
donc très recherchés de nos jours. 


Commode en acajou, d'époque 
Empire, vendue 960 000 francs le 
26 mars à la galerie Charpentier 
(M2 Laurin ; M. Dillée). Elle pré- 
sente quatre tiroirs flanqués de 
pilastres à bustes de femmes. Orne- 
ments en bronze doré. Dessus de 
marbre bleu turquin. Etiquette de 
Heckel, ébéniste à Paris. L. 1,42 m. 
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Paire de fauteuils, d'époque 
Régence, vendue 12 000 F suisses 
soit | 200 000 F français le 18 mars 
à Lausanne (M. J.-P. Péquignot, 
commissaire-priseur). Îls sont à 
dossiers plats en bois naturel. Très 
riche décor sculpté, presque rocaille. 
Garniture en soie damassée or. 
Sièges d’une classe exceptionnelle. 


Petite table de la transition des 
époques Louis XV -Louis XVI, 
vendue 730 000 F le 17 novembre à 
Versailles (Me Blache ; MM. Damidot 
et Lacoste). Elle est en bois de 
placage marqueté de filets. Grosse 
enchère, comme pour tous les 
petits meubles de qualité. Estam- 
pille de N. Petit, maître en 1761. 


Secrétaire en acajou, d'époque 
Empire, vendu | 080 000 francs le 
26 mars à la galerie Charpentier 
(ME Laurin ; M. Dillée). De même 
modèle que la commode ci-dessous 
à gauche; travail de Heckel (ne porte 
pas l'étiquette). Intérieur formant 
trois arcades. Importante ornemen- 
tation de bronze doré. Haut. 119 cm. 


Commode à deux portes, d'époque 
Louis XV, vendue 2 460 000 francs le 
6 décembre à Londres chez Sotheby. 
Placage de bois de rose et de tulipe 
richement marqueté. Montants inha- 
bituels, à pans coupés ornés de 
marqueterie. Meuble rare de forme 
et aussi de qualité. Estampille de 
J. Schmitz, maître en 1761. L. 102 cm. 


Paire d’encoignures en acajou, 
de l'époque de Louis XVI, vendue 
280 000 F le 13 mai à l'hôtel des 
Ventes de Versailles (M°S Chapelle 
et Martin). Elles ouvrent à une porte 
et reposent sur des pieds fuselés. 
Montants cannelés. Dessus de 
marbre blanc à galerie de cuivre. 
Meubles simples, faciles à « placer ». 


Chaise basse de musicien, d’épo- 
que Louis XVI, vendue 100 000 F le 
26 mars à la galerie Charpentier 
(MC Laurin ; M. Dillée). Elle est en 
bois laqué gris, mouluré et sculpté 
de rubans, rosaces et perles. Siège 
de forme ovale et dossier cannés. 
Pieds fuselés (bouts de pieds refaits). 
Dimens. : haut. 83 cm ; larg. 54 cm. 
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“difié en 1747, par Ange-Jacques Gabriel, à 
… lisière de la forêt de Fontainebleau, l'hôtel 
‘2e Pompadour ne fut d'abord qu'un simple 
avillon cubique à un étage, avec « attique, 
alustrade et comble à l'italienne couvert 
lardoise » — anticipation du futur Petit Tria- 
on. Parla suite, la marquise fitadjoindre deux 
etits corps de bâtiments en rez-de-chaussée 
ci-dessus) puis une aile joignant le pavillon 
ux communs. L'aile symétrique ne fut jamais 
onstruite : la mort interrompit les travaux de 
infatigable bâtisseur que fut, durant toute sa 
arrière de favorite, Mme de Pompadour. 


.e grand salon servait de salle à manger à la 
narquise. C'est elle qui fit poser les boiseries 
compartiments qui subsistent, intactes, dans 
out l'hôtel. Seuls ont été remplacés les 
heminées et leurs miroirs. Celle-ci, en 
rèche d'Alep, s'orne d'une pendule en bronze 
loré Louis XV que flanquent des girandoles 
ouis XVI (un spécimen identique en est 
onservé au musée Camondo). Sur les deux 
neubles d'appui en bois de rose et laque de 
‘hine ornés de bronze doré, une paire de 
ases en porcelaine de Paris. Les sièges 
roviennent du garde-meuble du comte 
e Provence. Le précieux lustre d'argent 
ouis XIV fut exécuté en Allemagne, vrai- 
emblablement d'après un modèle français, 
our la maison de Brunswick. Cette pièce est 
1 seule qui n'ait pas conservé son sol original : 
n carrelage de marbre noir et blanc. Toutes 
>s autres pièces de l'hôtel ont gardé leur 
arquet, posé dutemps de Sa Majesté Louis XV. 


AVEC GOUT ET PASSION, UN GRAND COLLECTIONNEUR A REMEUBLÉ L’HOTEL, 
AUJOURD'HUI CONSIDÉRÉ COMME L'ÉBAUCHE DU PETIT TRIANON DE VERSAILLES, 


QUE LA MARQUISE DE POMPADOUR AVAIT BATI AVEC SON ARCHITECTE GABRIEL. 


JN ROYAL ERMITAGE A FONTAINEBLEAU 


De retour d’une visite à l’hôtel de Pompadour, au bout du jardin de Fontaine-belle-eau, 
le duc de Luynes note dans ses Mémoires, en date du 8 octobre 1749 : « On entre par une 
grande porte cochère dans une assez belle cour. On trouve un pavillon carré de six toises 
sur chaque face. A droite sur la cour est une petite antichambre, de laquelle en tournant à 
gauche on trouve sur la même face une salle à manger ; du côté du jardin, un cabinet 
d’assemblée à trois croisées, dont deux en face et une sur le côté gauche, assez grand pour 
y mettre six tables de jeu, orné fort simplement, mais avec goût. Au premier palier on trouve 
à droite et à gauche deux garde-robes en entresol. En haut une antichambre éclairée par le 
toit et chauffée par un poêle ; elle est commune à deux appartements : à droite celui de 
Mme de Pompadour. (puis) une autre chambre pour Mme d’Estrades… C’est là ce qui 
compose toute la maison. Les appartements sont simples mais fort jolis. » 

Ces appartements si simples ont tout de même coûté à Sa Majesté Louis XV la bagatelle 
de 337 000 livres 18 sols 6 deniers (cinquante millions de nos jours), comme il est consigné 
par M. Leroy au registre des « Dépenses de Mme de Pompadour ». Et il est vrai cependant 
que cette demeure n'eut jamais la prétention d’être autre chose qu’un petit pavillon 
champêtre en marge de la forêt de Fontainebleau. 

C’est en 1747 que la marquise en décida la construction. Son architecte fut Gabriel. 
À eux deux (la marquise, on le sait, était passionnée d’architecture et de décoration), ils ont 
ébauché là l’avant-projet du futur Petit Trianon. La forme cubique, la symétrie absolue des 
façades, leur même fronton orné des mêmes motifs sculptés — l’attique et la balustrade — 
c’est, en enduit, la maquette exacte de ce qui sera réalisé en pierre à Versailles quinze ans 
plus tard. 

Mais le cube si bien réussi lassa vite M€ de Pompadour. Ses caprices ne duraient guère. 
A peine avait-elle terminé une installation quelque part qu’elle s’en allait ailleurs pour se 
donner le plaisir de recommencer. Ainsi à Champs lorsqu'elle eut fini de décorer le château 
(qu’elle avait loué tout exprès à cette intention), elle s’est empressée de résilier sa location 
pour acheter Ménard. Mais avec l’Ermitage de Fontainebleau, pendant des années, elle va 
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jouer aux dominos : à l’une des faces du cube, elle accole d’abord un pavillon bas. Ce pavillon, 
aussitôt, en fait surgir un autre sur la face opposée. Puis c’est une aile en prolongement de 
la première annexe. Naturellement, l’aile symétrique est décidée. Hélas! la marquise meurt 
à ce moment. Ses beaux projets resteront inscrits sur le sol à l’état de fondations. Les travaux 
interrompus en 1764 auront tout de même duré plus de quinze ans et valu à la favorite en 
déclin ses derniers moments heureux : les matins où le roi, en tenue de chasseur, surgissait à 
l’improviste, ayant abandonné le cerf et les meutes pour traverser à pied les petits jardins 
qui menaient chez sa maîtresse ; les soirs où, lassé de l’étiquette, il s’improvisait cuisinier 
pour préparer lui-même le souper. 

Depuis la mort de Mme de Pompadour, le pavillon de Gabriel a connu une bonne 
vingtaine de propriétaires. On y a fabriqué de la porcelaine à la fin du xvurt siècle, du calicot 
au milieu du xix®, les militaires l’ont occupé pendant les dernières guerres (le maréchal 
Rommel y a passé sa dernière nuit en territoire français). Et pourtant, malgré tant d’avatars, 
il apparaît aujourd’hui encore dans la grâce de son état primitif. 

Sous le vaste porche arrondi — dont le médaillon, dit-on, représente la marquise 
la porte cochère a conservé, selon l’inventaire, «ses compartiments avec cadres garnis de 
serrures, verrouil (sic) et espagnolettes, le tout en très bon état. Plus, aux deux côtés de 
ladite porte, deux consoles en fer qui portent des lanternes ». Les lanternes seules ont disparu. 
Et si le pavé de la cour a cédé la place à du gravier, on trouve toujours, à main gauche et à 
main droite, les « deux basses-cours où l’on entre par deux grilles » dont parlait le duc de 
Luynes en 1749. A l’intérieur, la surprise est encore plus grande. Murs et sols ont gardé 
intacts leurs revêtements d’origine. À part un salon (l’ancienne salle à manger de la marquise) 
qui a perdu son pavement « en carreau de marbre blanc et noir avec frise tout au pourtour 
en marbre du Languedoc », les parquets sont, tous, ceux de Mme de Pompadour. Les lambris, 
de même : chaque pièce, sauf une, est habillée de haut en bas de boiseries à compartiments, 
très simples et sans fioritures excessives. Seules manquaient les cheminées et leurs dessus 
lorsque la princesse de Poix, mère et belle-mère des actuels propriétaires, le vicomte et la 
vicomtesse de Noailles, acquit la demeure au lendemain de la première guerre. Les cheminées 
ont été remplacées depuis lors par de fort beaux modèles de l’époque. Mais pour le reste, on 
s’est gardé absolument de donner dans la reconstitution. « Vous ne trouverez même pas un 
portrait de Mme de Pompadour dans la maison, dit en riant le vicomte de Noailles. C’eût été 
un peu ridicule.» Pas de reconstitution artificielle donc, mais pas non plus d’irrespect. 

En fait, toute l’installation devait découler naturellement du décor donné. Préserver 
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L'ancienne chambre à coucher de la marquise est 
aujourd'hui la salle à manger. Sur les sobres boiseries 
peintes en gris se détache le drapé en trompe l'œil 
d'une sompteuse cantonnière en tapisserie de Beau- 
vais. Sur la console, une garniture de Chine qui 
comprend les trois pots couverts et les deux cornets 
traditionnels (au-dessous, pour garnir le vide, une 
grosse potiche en Delft). Sur le buffet (ci-contre) une 
collection de vases couverts de la Compagnie des 
Indes. On aperçoit, reflétées par la glace, les trois 
potiches de Chine placées sur la cheminée, sous un 
cartel de bronze doré Louis XV. Sous le lustre 
Louis XV, la table d'acajou ovale se fait volontaire- 
ment oublier au profit de l’ensemble de céramiques 
diverses, réunies sur le thème du bleu et du blanc. 


= « cabinet de compagnie » 
st devenu bibliothèque. Pour 
= pas abîmer les boiseries, on 
disposé jusqu'aux corniches 
=s rayons de chêne, garnis 
= reliures du XVIII fauve et 
-. Le cache-foyer de la chemi- 
“e est du chevalier Maltais. 
= tapis de la Savonnerie 
ate de la fin du siècle. 
ne potiche de Chine, à fond 
capucin », a été montée en 
impe à abat-jour blanc — les 
naîtres de maison n'aiment que 
:s éclairages à source visible. 
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Une grande tapisserie de verdure des Flandres 
sert de fond de décor au lit du maître de maison 

utilisation parfaitement classique, réalisée ici de 
manière à suggérer une alcôve. Sous la partie de droite 
se dissimule une porte. On remarquera que la pers- 
pective des jardins a été disposée dans l'axe même 
de la chambre, ce qui en augmente la profondeur. 
Du vivant de Mme de Pompadour, cette chambre était 
celle de sa dame de compagnie. Par contraste avec 
le bleu vert des feuillages, le lit est recouvert de 
damas jaune d'or. Dans l'angle opposé (photo 
à l'extrême gauche), l'intérieur d'une cheminée 
Louis XVI de marbre gris est égayé de carreaux de 
faïence de Delft. La glace et les chenets sont Louis 
XIV, la pendule et la paire de flambeaux Louis XVI, 
et les appliques rocaille. Ce coin illustre le principe 
qui a présidé à tout l'aménagement de la demeure : 
pas de reconstitution, liberté de mélanger les styles. 
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les boiseries, les mettre en valeur par des réchampis de deux tons de gris, souligner l’archi- 
tecture des fenêtres par des rideaux anciens ou des cantonnières, orner les cheminées de 
belles pièces de porcelaine, encadrer les trumeaux d’appliques de bronze doré, jeter sur les 
parquets des tapis qui n’en dissimulent pas pour autant le dessin, disposer dans les pièces 
un mobilier de famille du xvui® siècle de grande qualité, autant d’actes qui allèrent de soi 
pour le vicomte et la vicomtesse. 

Ainsi, à mi-distance du luxe et de la familiarité, ils ont refait de l’hôtel de Pompadour 
une demeure tout simplement vivante. On découvre sans déplaisir, dans l’un des salons, une 
chauffeuse Second Empire et un canapé franchement Louis-Philippe. Des remparts de reliures 
dans ce qui fut la pièce de compagnie de la marquise et qui est devenue celle du vicomte : la 
bibliothèque. Et dans la cage d’escalier, accrochées en bonne place, les cornes de chasse du 
prince Louis-Napoléon. 

Mais c’est au jardin que le vicomte de Noailles s’est accordé le plus de liberté. Grand 
amateur d’arbres et de gazon, il ne pouvait se résoudre à revenir aux sèches broderies du 
jardin à la française jadis dessiné par Lassurance (et dont le plan existe encore dans les 
archives de l’hôtel). 

« Il paraît que c’est un péché d’avoir étalé du gazon au pied du perron ; un péché de 
ne pas tailler en carré les quinconces de marronniers, un péché d’avoir conservé trois grands 
platanes qui rompent la perspective. » Pour se faire pardonner ces péchés-là, le vicomte et la 
vicomtesse ont reconstitué fidèlement les petits bois à droite et à gauche du pavillon, ainsi 
que la «salle verte de 25 toises de long sur 14 de large », alliant ainsi les lawns anglais aux 
bosquets à la française dans un aimable éclectisme de vrai amateur de jardins. Du vivant 
de la marquise de Pompadour, une collection rare de « toutes espèces de poules » errait dans 
le jardin et, le jour de la Saint-Hubert 1752, un feu d'artifice consacra la gloire des ingénieurs 
Morel et Séguin, lesquels avaient trouvé, fait sensationnel. le moyen de tirer d’un seul coup 
plusieurs pièces d’artifice. : ES 


70 


La cage d'escalier du pavillon primitif prenait jour 
sur le côté droit (photo de gauche). Lorsque la mar- 
quise ajouta les deux pavillons annexes, elle fit 
abattre la cloison du fond pour donner de la lumière : 
c'est ainsi que le petit boudoir décoré de précieuses 
peintures par Verbeck devint un prolongement du 
palier. La partie supérieure de l'imposte vitrée est 
tendue d'un grillage derrière lequel des oiseaux 
peints donnent l'illusion d'une volière. L'éclairage 
est assuré par une lanterne Louis XV enrichie de 
cristaux. Au fond (photo ci-dessus), sous un por- 
trait de saint Jérôme (copie de Dürer), les cornes de 
chasse qui ont appartenu au prince Louis-Napoléon. 
Une collection de gravures, genre images d'Epinal 
du XVIII siècle, rythme la montée de l'escalier. 


Les lambris de l'hôtel de Pompadour sont remar- 
quables par leur élégance et leur simplicité. Un 
camaieu gris souligne les compartimentages, cadres 
naturels à une collection de portraits de famille, 
alternativement rectangulaires et ovales. Très haute 
de plafond, la pièce est « calée » par un paravent de 
toile peinte à décor de chinoiseries, qui coupe la 
sécheresse de l'angle mort. C'est le salon où l'on 
vit On ne s'étonne pas de rencontrer, à côté des 
bergères Louis XV, un fauteuil crapaud Second 
Empire et un canapé Louis-Philippe, posés sur un 
tapis turc du XIX' siècle. Sur la cheminée, la statue 
en bois doré représenterait Jean-Jacques Rousseau. 
Demeure vivante et accueillante, le petit hôtel de la 
favorite de Louis XV n'en reste pas moins 

le témoin fidèle du « style Pompadour «. FIN 
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METTEZ A L'ÉPREUVE VOTRE 


Connaissance des Arts 


orcr pour la sixième fois le jeu des connaissances que nous proposons à tous les amateurs d'art et 
plus particulièrement aux lecteurs de Connaissance des Arts puisque les sujets des questions posées 
ont été traités dans les six précédents numéros de Connaissance des Arts. 
Aux questions numérotées de 1 à 30 correspondent cinq réponses dont une seule est la bonne, 
Inscrivez en face des numéros de la question celui de la réponse exacte. Exemple : 


0. La scène de genre ci-contre est de : 


1. Watteau. 

2. Vermeer de Delft. 
3. Delacroix. 

4. Fragonard. 

"5. Renoir. 


La réponse correcte est : Delacroix. Écrivez : 0 = 3+ Lorsque vous aurez terminé la série complète 
des questions, il ne vous restera plus qu’à confronter votre liste et celle de vos partenaires avec les 
solutions publiées en page 84. 


PEINTURE 5. L'une des grandes expositions à Paris a été 
consacrée à Modigliani. L'œuvre de ce peintre 


2 : : 7. rte résente une particularité, laquelle 
1. L'art japonais a été la révélation de cette P L ; ei 


année à Paris. La peinture au lavis à l’encre 1. Il n'utilisait jamais le noir. 
de Chine connut une période extraordi- 2. Il est mort sans avoir vendu 
nairement féconde grâce au moine Sesshu. une seule toile. 

Celui-ci est le contemporain d’un grand 3. Il n'a jamais peint son propre 
peintre occidental : portrait. 


k. Il n'a peint que cinq où six 
1. Hubert Robert 1733-1808). RER 
s) Nr = ES F . ny CS) HE [=@{ 0 ] Qi Ë Le) N = . 
2. Lucas Cranach (1472 1593). 5. Il peignait toujours au couteau. 
3enozzo Gozzoli (1420-1498). . 
Watteau (1684-1721). 
Ingres (1780-1867). 


O1 H © 


6. Ce nu, payé 325 000 F à New York, a 
pour auteur un peintre académique de la 


à : £ fin du x1ixe siècle do a cote n' * ainsi 
2. Jean de Bologne, après avoir changé siècle dont la cote n'a pour ainsi 


son nom, est devenu l’un des grands peintres 
du xviré siècle. Son pseudonyme est 


dire pas baissé depuis sa mort, il y a cin- 
quante ans. Ce peintre, c'est 

1. Cabanel. 

2, Ilenner. 

Paule Chabas. 


h. Bouguereau. 


Le Valentin. 
Le Tintoret. 
3. Le Lorrain. 
Le Guerchin. RAS RAR 
: : 5. Euvcène Carrière. 

Le Poussin. 


è A 7. Dans presque toutes les toiles de Chagall 
9. (Ce paysage d hiver n'a pas été exécuté qui évoquent son village natal de Vitebsk, 
par un petit-maître mais par un grand peintre il yaun objet-mascotte, Cet objet est 


dans une période dramatique de sa vie. Ce 


peintre est L. Un bouquet de fleurs. 
2. Un violon. 
1. Courbet. 3. Un chandelier. 
2. Hubert Robert. &, Un verre de vin. 
Q Ye 4 E , 
3. Ruysdaël. 5. La «thora », livre sacré. 


EE 


Rembrandt. 
5. Van Ostade: 


8. L'une des plus belles Iresques de Tiepolo : 
Henri LIT reçu par Federigo Cantarni à 


&. Le premier en date des grands auteurs l'entrée de la ville de Mira a été transférée 
français de portraits gravés au burin est : à Paris. Elle se trouve 
1. Robert Nanteuil. 1. Au. Louvre. 
2. Antoine Masson. 2. Au palais de l'Élysée. 
3. Pierre Drevet. 3. Dans l'hôtel de Castries. 
4. Léonard Gautier. 4. Au musée Jacquemart-André. 
5. Claude Mellan. , D. Au musée des Arts décoratifs. 


OBJETS D'ART 
CES REGARDS VOUS INTERROGENT 11. Avant de devenir une pendule, cet 


éléphant ou du moins son colossal modèle 


ÉCEPT | 


Voici cinq paires d'yeux. Découvrez leur propriétaire. 8 in0né sur une place de Paris. Gette place 
Pour vous aider il s’agit, par ordre chronologique, Le re Tr 
: x : astille. 
dei 2. Notre-Dame-des-Victoires. 
A) Un portrait du Fayoum. 3. L'Etoile. 
B) Le Christ du volet droit de l'Annonciation #. Le Châtelet. 
d'Aix-en-Provence. 5. Les Pyramides. 


C) La Vierge de cette même Annonciation. 


D) Le portrait de Rouault. ti è è 
E) Un portrait par Chagall. 2 dE Wallace à Londres possède 


1. Un modèle réduit de galère 
exécuté par Girardon pour 
Louis XIV. 

2. Une boîte à poudre ayant 
| £ : ; appartenu à Me de Pompadour. 
1 2 3. Un pot à tabac provenant du 
château de Maintenon. 

Un brûüle-parfums. 

Une écritoire du xvin® siècle. 


NES 


13. Des objets de la plus extrême rareté 
(vendus récemment à l'Hôtel Drouot) ont 
été découverts dans un champ par des 
récupérateurs de ferraille. Il s’agit de 


1. Une coupe Renaissance de 

Benvenuto Cellini. 

Un plat gallo-romain en argent. 

Un plat faisant partie de la 

vaisselle impériale des Tuileries. 

4. Une coupe de Caffiéri provenant 
de Versailles. 

5. Un plat de Fabergé exécuté 
pour Alexandre III de Russie. 


2° 
3. 


SCULPTURE 


14. L’obélisque est un sujet éternel, mais 
celui qui est représenté ci-contre appartient 


9. Le musée imaginaire de la sculpture à è à : os 5 
5 à un pays et à une époque précis, lesquels : 


mondiale est toujours en honneur. Identifiez 1 à 
cette statue 1. Italie (xvrrr siècle). 

2. Angleterre (xvn® siècle). 
3 


1. Statue d'Isis. Égypte, xix° dy- . France (Premier Empire). 


née: 1250: 4. Hollande (xvrri siècle). 
2. Gardienne de porte dans un a CS be 


sanctuaire rupestre  hindou, 
1v® siècle. 


3. Statue de Kwan-on, art japonais 15. La faïence de Creil est très recherchée 
vie siècle. des amateurs. Le coloris le plus rare est 
4. Cariatide provenant d’une église 1MBle ere 
de Cambrai, xr® siècle. 9. Vert 
5. Divinité inconnue du Bénin, 3. Blanc 
xvi® siècle. 4. Violet. 
5. Jaune. 
10. Ce buste a pour auteur un e1 and peintr 10 Cosrotatatuotie funéraire enitonre cutte 


Ce peintre est est 


Assyrienne. 
Gréco-romaine. 
Hindoue. 
Etrusque. 

. Japonaise. 


1. Picasso. 

2. David. 

3. Cézanne. 

4. Renoir. 

>. Fragonard. 


LE © D = 


VIOLONS 


L'AME DES 


Ces instruments de musique ont pour auteur 


Chagall. 

Anne Vallayer-Coster., 
Oudry. 

3ill Parker. 

Baccio Pontelli. 
Valentin. 


Rendez-leur leur véritable propriétaire. Avez- 
vous remarqué que l’un d'eux est un trompe- 
l'œil en marqueterie. Lequel ? Deux points 


supplémentaires si vous trouvez. 
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ARCHITECTURE 


17. De nombreux châteaux de France 
possèdent une laiterie. Dans la liste ci-contre, 
un seul n’en possède pas, lequel : 


1. Rambouillet. 
2. Versailles. 
3. Chantilly. 

4h. Malmaison. 
5. Maintenon. 


18. La rampe d'escalier ci-contre appartenant 
au château de Fleury-en-Bière est d'époque : 


d'ours XI 
DA EouIS CINE 
3. Régence. 

4, Louis XV. 
5 Louis CV: 


A CHAQUE BUREAU SON SIEGE 


Rendez à chaque bureau le style et le siège qui lu 
conviennent 


Louis XIII, Louis XIV, Louis XV, Louis XVI. 


Chacune de ces tapisseries appartient à l’une de ces époques : Henri IT, 
Louis XIV, Louis XV, Charles X. Identifiez-les. 


Louis 


XIIT, 


ILS ONT HABITÉ LA 


Trois personnages célèbres : Charles X, Henri IV et 
Catherine de Médicis ont habité ces quatre demeures. 
À vous d’abord de les identifier puis de trouver qui les 
a habitées. Attention! deux châteaux ont été habités par 
le même personnage. 

Deux points par demeure identifiée. Un point par 
locataire. Pour faciliter les réponses, les photos repré- 
sentent : 


Les châteaux de : Maintenon, Esclimont, Fontaine- 
Française et Fleury-en-Bière. 


MEUBLES 


IELUY, 


Le style « pittoresque » a été à la mode 
Angleterre dans la seconde partie du 


xvuié siècle. Il désignait 


20. 


1. Le style Régence. 

2. Le style Louis XV. 

SUIS transition Louis XV- 
Louis - XVI: 

k. Le néo-classique. 


y. Le rococo,. 


Regardez bien la photo ci-contre, elle 


représente 


1. Un des éléments du moulin à 
beurre de la laiterie de Ram- 
bouillet. 

2. Un détail d'une peinture de 
Braque. 

3. Un détail d'une décoration 
de Tiepolo. 


i. Un détail des stalles en marque- 
terie du presbytère de la cathé- 
drale de Pise. 

o. Un détail du plafond de la 

salle des gardes de Fontaine- 

Française. 


A LA FOIRE DES ANTIQUAIRES 


Ces cinq objets étaient exposés à la 
foire des Antiquaires. Classez-les  : 
1° par ordre de date; 2° par ordre 
décroissant de valeur marchande ; 
39 par la hauteur. Comptez un point 
par réponse exacte. 


COURS DES VENTES 


24. Ce bol de faïence de Nichapour, Iran, DE QUEL STYLE ? 


des ix°-xe siècles, a été vendu le 27 janvier 
dernier à l'Hôtel Drouot. Prix approximatif : Louis XIV. 
Louis XV. 
Louis XVI. 
Charles X. 
Restauration 


120 000 F. 
210 000 F. 
390 000 F. 
900 000 F. 


Un million. 


O1 & C2 19 


22. Cette tapisserie de Beauvais, fin xvrie- 
début xvirif, au coloris très vil a été vendue 
à l'Hôtel Drouot 


Entre 300 000 et 400 000 EF. 
Entre 400 000 et 500 000 F. 
Entre 500 000 et 600 000 EF. 
Entre 600 000 et un million de F. 
Un million de franes. 


OT H C9 D 


23. Quelle estimation donnez-vous à cette 
commode d'époque Louis XV, en bois laqué 
noir, rouge et or imitant les laques chinoises: 


Moins d’un maillon de francs. 
Entre un million et 1 million 
500 000 EF. 


DL = 


3. Entre 1 500 000 F et 2 millions. 
4, Entre 2 millions et 3 millions. 
5: Plus: 


24, Les œuvres d'Odilon Redon ont sensi- 


4 
blement monté depuis son exposition de 
l'Orangerie. Ce pastel : « Personnage à la crie . 
fenêtre en fleurs » a été vendu à la valerie 2), Quelle estimation donnez-vous à cette 
Charpentier drachme d’or du règne de Pyrrhus (295-272), 
représentant Artémis, en excellent état et 
1. 1 500 000 F. d'une grande rareté : 
9, 3 millions de francs. 
3. 5 millions de francs. 1. Environ 350 000 EF. 
4. 7 500 000 F. 2. Environ 600 000 F. 
5. 40 millions de francs. 3. Plus d’un million. 


EXPERTISE-EXPRESS 


Miceon Gien Meissonnier 
Canabas Choisy Mathias Cock 
Hepplewhite Creil Chippendale 
(Œben Limoges Delafosse 
Chauffe-bain Cuvette et pot Cuivre 
Jardinière uniques Bronze 
Cave à liqueurs Courants Bois 
Coffre à bois Très rares Argent 
Bois VA Louis XVI 1725 
Directoire Second Empire 1755 
F NE tomantique 1780 

Louis-Philippe } Roman q C 

À : Fin XIXe 1790 


Second Empire 
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LA DYNAMIQUE DU DESSIN 


Connaissance des Arts choisit chaque mois une série d’œuvres d’art. 


du passé et les présente telles que l’amateur moderne les redécouvre. 


CHEZ LEONARD DE VINCI 
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» 


EN ÉTUDIANT LES FORCES DE LA NATURE, EN LES DÉCOMPOSANT, EN LES CONJUGUANT, 
LÉONARD DE VINCI S’EST LAISSÉ ENTRAINER A DESSINER DES COMPOSITIONS D’UNE FUGUE 


FANTASTIQUE QUI DÉPASSE LARGEMENT LES LIMITES DE L'ART PUREMENT FIGURATIF. 


Léonard de Vinci a appris à peindre à Florence, dans l’atelier de Verrocchio, avec Lorenzo 
di Credi et d’autres. Il peint miraculeusement. Il a surpassé son maître, assimile les décou- 
vertes de ses prédécesseurs immédiats dans cette ambiance passionnée du quattrocento 
où Paolo Uccello, se couchant tard, répond à sa femme qui le lui reproche: « Ah ! ma chère, 
si tu savais ce qu'est la perspective, tu m’imiterais.. », où Andrea del Castagno poignarde 
son rival Domenico Veneziano ; où Verrocchio, au sommet de sa gloire, à trente ans, jette 
ses pinceaux après avoir vu l’ange exécuté par le jeune Léonard dans son tableau du 
baptême du Christ. Léonard lui-même peignant la Cène passe la journée sur ses échafau- 
dages et en oublie de manger. Et pourtant. 

« Il lui semble que sa main ne peut atteindre à la perfection qu'il voit dans sa tête », 
note Vasari. La peinture n’est à Léonard que ce qu'est le violon pour Ingres. Malgré les 
supplications de ses amis, de ses mécènes, des beautés d’Italie, du lointain roi de France 
lui-même, « ses expériences mathématiques l’ont tellement distrait de sa peinture que la 
vue d’un pinceau le met hors de lui ». 

La représentation des formes à laquelle il excelle est chose trop statique au gré de 
Léonard dont l’imagination vole toujours en avant dans l’espace et dans le temps. L’œuvre 
véritable de Léonard dort dans ces épais carnets reliés en parchemin où elle fut enfermée 
après sa mort. Cette œuvre est toute et, tout d’abord, mouvement. 

« La beauté. de certaines théories scientifiques... vient de ce qu’elles nous révèlent 
une harmonie cachée derrière la diversité des apparences. Il y aurait ici matière à de 
nombreuses comparaisons avec les œuvres d’art…. », a écrit Louis de Broglie à propos de 
la physique quantique. 

Léonard a laissé quelque cinq mille pages et figures et textes explicatifs qui se rapportent 
à ses expériences et à ses inventions. La bibliothèque Ambrosienne à Milan, l’Institut à 
Paris et la bibliothèque royale à Windsor se partagent les manuscrits les plus importants. 

Les travaux de Léonard témoignent de son universalité miraculeuse et d’une assurance 
assez sublime. Léonard ne voit pas de limites à son génie : « Un peintre n'est pas admirable 
s’il n’est universel », écrit-il. On peut spéculer à l'infini sur ce qu’il serait advenu de notre 
globe si Léonard de Vinci (qui, « ne se fiant jamais aux paroles d’autrui, veut tout expéri- 
menter personnellement ») avait voulu prendre la tête d’une équipe de chercheurs : si cet 
homme qui imagina l’hélicoptère et l’avion, les tanks et les parachutes, les gaz asphyxiants 
et les hommes-grenouilles, qui inventa les engrenages et les maisons préfabriquées, créa 
l’anatomie moderne et découvrit la circulation du sang, avait eu à sa disposition une force 
motrice autre que celle des eaux et des vents. Mais sa curiosité n’a d’égale que sa rigueur. 
En tous les domaines, l’originalité de ses approches reste extrême. 

Passionné de dissection, il n’en est plus, comme Michel Ange et Gœæthe trois siècles 
plus tard, aux préoccupations plastiques. C’est la physiologie dont il veut surprendre les 
secrets. Qu'est-ce qui règle la transmission de la vie, la course du sang, le mystérieux 
télégraphe des nerfs? Léonard veut même situer « le siège de l’âme ». Mais il dissipe en 
passant bien des erreurs médicales et des préjugés de son temps et nous a laissé des planches 
anatomiques admirables, où l’on reconnaît l’œuvre d’un gaucher. Il se fait géologue et 
astronome pour tenter de comprendre les révolutions des astres, l’essence des éléments. 
l’unité cosmique dont il a l'intuition. Il semble pressentir la théorie ondulatoire de la 
lumière et affirme que la terre tourne autour du soleil — ceci d’ailleurs moins par raisonne- 
ment que parce que, poète, il voit dans l’astre le centre logique de l’univers. Il analyse la 
composition du mouvement humain et commence à écrire un Traité del motio actionale. 

Car ce qui l’attire, tant comme physicien que comme artiste, c’est tout d’abord la 
recherche du mouvement le plus fugace, le plus insaisissable — vol des oiseaux, tourbillon 
des eaux, passage des nuées, vibration de la lumière, souffle du vent — un paysage dessiné 
par Léonard de Vinci bouge tout entier. Sa fluidité rompt « l’esclavage des plans », les 
impératifs du contour, nous offre en même temps que le mouvement, l’espace. 

On ne devrait d’ailleurs jamais porter de jugement sur un peintre sans connaître à 
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P 
ant de le voir répéter dix Ris 
drapé e Anne du Louvre, par exemple. ‘ = 

cette conscience étre es 4 re la maîtrise de l’artiste, la | d 
sse le son approche du sujet ou son exigence. FES 
On est parfois tout étonné de trouver chez Léonard, peintre du xv® siècle, des sanguines 
ont la grâce preste de celles de Watteau. On a rapproché quelquefois ses arrière-plans 
montagnes et de rivières des peintures chinoises de l’époque Song. Précurseur du clair- 
bscur, son Sfumato peut être le début de l’impressionnisme et certains dessins de chevaux 
ie Windsor, à la pointe d’argent sur bord rose, pourraient annoncer Degas. 
On est plus saisi encore par l’actualité majeure de certaines de ses tentatives, qui 
joignent les recherches des non-figuratifs d’aujourd’hui. Ce sont des points de départ, 
des signes qui indiquent des voies nouvelles qu’il ne s’est pas soucié de suivre plus avant. 

Léonard excellait dans les chevaux, « personne ne sachant comme lui exprimer cette 
vigueur, cet air d’intrépidité et cette beauté ravissante », dit Vasari. Quant, à vingt-neuf ans, 
Léonard peint l’étonnante Adoration des mages des Offices. pour les moines de San Donato, 
il n’a pas eu encore l’occasion de démontrer cette maîtrise du mouvement qui est peut- 
être le plus magique de ses dons et qu'affirme avec éclat le carton inachevé de cette 
magnifique Épiphanie en plein jeu équestre. 
_ Les Florentins crièrent au chef-d'œuvre. Les nombreuses études de chevaux de Léonard 
se rapportent à ses commandes les plus importantes : une colossale statue équestre du 
défunt duc de Milan, Francesco Sforza (dont Léonard, à ironie, reprendra les esquisses 
vingt ans plus tard pour le monument de son heureux vainqueur le « maréchal Trivulce ») 
Let le panneau — destiné à la salle du grand conseil de la Signoria — qui devait illustrer un 
_… épisode, bref mais glorieux, de l’histoire de Florence. Œuvres bien différentes et qui pourtant 
_ porteront à leur point le plus extrême les deux caractéristiques si opposées de Léonard : 
- son romantisme effréné et son goût de la rigueur scientifique. 

A cette époque, Léonard a alors cinquante et un ans. Ce sont dans les dessins de sa 1. Un orage (après 1512). Pierre noire rehaussée 

. maturité, croquis minuscules faits à la plume sans retouche possible et qui sont bien plutôt dienére bistre ef jaune, 016/220,5 cm bIPRotEEUS 
des notes prises à la volée, que Léonard laisse libre cours à une violence et à une frénésie que fOÿ al JA SERR 


< : : EM Pa 2. Un déluge (après 1513). Pierre noire, 15,8x21 cm; 
, 
| rien dans son œuvre peint ne laisserait soupçonner. On ne sait si l’on est plus stupéfait de bibliotheque orale de Winicos 


| ce Léonard inconnu ou de sa prodigieuse, diabolique vision — une vision d’instantané 3. Étude de la formation des eaux (vers 1507). Des- 

. qui saisit au 300€ de seconde dix chevaux bondissant dans des attitudes que la photographie sin à la plume, 29x20,2 cm; bibliothèque royale 
— si nous en doutions — nous démontre exactes. de Windsor. 

, De la nature, du froid et du mouvement de l’eau est le titre d’un traité de soixante-douze 4. Explosion dans une montagne. Dessin à la pierre 

pages, illustré par des études extraordinaires d’eau en mouvement, vagues et tourbillons, noire, 17x22,6 cm ; bibliothèque royale de Windsor. 


5. Un déluge (vers 1514). Pierre noire rehaussée 
d'encre, 27 x 40,8 cm ; bibliothèque royale de Windsor. 
6. Un déluge (après 1513). Pierre noire, 16,3X21 cm; 
bibliothèque royale de Windsor. 


aussi précises et sûres que ses squelettes et ses drapés. Plus tardive est la série des dessins du 
Déluge dont l’idée «cataclysmique» semble avoir hanté longuement Léonard. On y trouve 
une acuité visuelle et graphique, une force d’expression doublée par la puissance d’une 


imagination prophétique et d’une faculté de transposer l’obser- 7. Neptune et quatre chevaux marins (vers 1503). 
vation de détail dans un ensemble d’une intensité tragique. ANNE DE PENNENDREFF Pierre noire, 25,1x39,2 cm : bibliothèque royale de 
Windsor. 


8. Étude de cavalier (vers 1505). Dessin à la plume 
et pierre noire, 21x28,3 cm; bibliothèque royale de 
Windsor. 

9. Groupe de cavaliers combattant (1503). Dessin 
à la plume, 14,5x15,2 cm ; académie de Venise. 

10, 11, 12. Études de chevaux. Dessins à la plume, 
29,8x 21,2 cm ; bibliothèque royale de Windsor. 
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Paris esquisse le bilan de l'influence française dans l'Europe a is- 
tique des XVII et XVIII siècles. — Une remarquable collecti 1 
de de Boudin. — Sous la lumière impressionniste de Berthe Morisot. 


L'ART FRANÇAIS ET L'EUROPE AUX XVII: ET XVIIIe SIÈCLES go 


= a. 

Organisée à l’occasion du XIXe congrès d'Histoire de l'Art, l'exposition 
comporte soixante-dix peintures, six pastels, trente-six dessins, douze minia- 
tures, onze sculptures, des médailles et médaillons à relief, des meubles et des 
tissus de décoration, des objets de céramique et des orfèvreries dont une écritoire 
en argent de Thomas Germain et une paire de flambeaux de Jacques-Nicolas 
Roettiers. L'exposition a pour but d'illustrer de quelques exemples les relations 
artistiques que la France, pendant deux siècles particulièrement brillants de son 
histoire, a entretenues avec le reste de l’Europe. Les œuvres exposées ont pour 
auteurs, soit des Français travaillant à l’étranger comme Poussin, soit des étrangers 
travaillant en France, soit encore des Français travaillant en France mais inspirés 
par l'étranger. Certains tableaux n’y figurent, comme la Polonaise attribuée à 
Watteau, que parce qu’ils témoignent de la place tenue par les costumes étrangers 
dans le répertoire des peintres français. Mais ce qui confère le plus d'intérêt à 
cette exposition, outre la qualité des œuvres, c'est qu’elle offre des éléments 
de réponse à une question qui se pose aujourd’hui : Paris est-il encore le centre 
du monde artistique ? Or l’histoire de l'art nous offre un précédent : avant d’être 
Paris, le centre du monde artistique était Rome. Comment s'est-il déplacé vers 
la France? On voit Poussin et Claude Lorrain vivre en Italie, mais ils affirment 

ANTOINE PESNE : déjà l’autonomie de l’art français. Toutefois, c’est par une réaction qui pourrait 
Portrait de la comtesse de Voss. être considérée comme un recul. Alors que l’art baroque triomphe à Rome, ils 
adoptent un style classique inspiré du siècle précédent. De même, c’est le classi- 
cisme qu'’iront chercher en Italie des artistes comme David, qui créeront cet 
académisme français d’où, par opposition, sortiront Delacroix, Courbet, les 
impressionnistes et les écoles du XXE siècle. Les rapports avec l'Italie sont 
divers : tantôt les Français adoptent l'attitude de Poussin, tantôt ils tendent à 
se confondre avec leurs modèles italiens. C’est le cas de Valentin, de Mellin, de 
Régnier, de Dauphin. Mais, quand les formules françaises commencent à s'imposer, 
c'est alors les étrangers qui viennent en France ou, quand les Français s’expatrient, 
ce n’est plus pour trouver un style, mais pour répandre le leur. Musée de l'Orangerie, 
blace de la Concorde, jusqu’au 1°T octobre (entrée : 200 F). 


CENT TABLEAUX D'EUGÈNE BOUDIN 


Cent tableaux de Boudin voisinent dans une même galerie avec cinquante- 
six tableaux dont, à l’exception d’un Ribot et d’un Lépine, aucun n'est posté- 
rieur à 1800. Ces cinquante-six tableaux, parmi lesquels figurent un Carpaccio, 
deux Tintoret, trois Véronèse et un Poussin, appartiennent au musée de Caen. 
Le lien entre les deux ensembles de peintures est géographique : il n’y a pas loin 
de Caen à Honfleur, la ville natale de Boudin. La comparaison qui s'impose entre 
les œuvres de Boudin et les tableaux du musée de Caen permet deux constatations : 
la première concerne le clair et le foncé. Le foncé l'emporte généralement dans 
les œuvres anciennes. C’est l'inverse qui se produit dans celles de Boudin. Vivant 
dans des appartements très éclairés, l’homme moderne trouve plus vraisemblable 
un tableau lumineux qu’un tableau sombre. Mais, inversement, avant l'usage 
du gaz d'éclairage et de l’électricité, les tableaux sombres devaient paraître plus 
réalistes, parce que mieux adaptés à des habitudes de vie dans la pénombre. 

Une seconde remarque concerne l'aspect esquissé des premiers plans et notam- 
ment des personnages dans les tableaux de Boudin. Cette apparence inachevée 
donne une impression de vie. Dans les peintures anciennes, la même impression 
était produite par le procédé contraire : le fini. L'immobilité, la permanence 
étaient considérées comme désirables. Aujourd'hui, on apprécie le mouvement 
et tout ce qu'on peut transformer. Boudin, dans son temps qui est presque le 
nôtre, n’était pas moins réaliste que les peintres anciens, mais la réalité avait déjà 
changé. Galerie Charpentier, 75, Faubourg-Saint-Honoré, jusqu'à fin septembre 
(entrée : 300 F). 


pu 


seal ke ; À 


EUGÈNE BOUDIN : 
Plage de Trouville. 


BERTHE MORISOT 


Toulouse-Lautrec, en 1892, était venu voir l'exposition faite par Berthe 
Morisot chez un marchand parisien. Soixante-six ans plus tard, c'est Berthe 
Morisot qui rend visite à Toulouse-Lautrec en exposant, dans le musée 
Toulouse-Lautrec d'Albi, soixante-trois tableaux, trente-cinq aquarelles et dix 
dessins. Telle est l’idée qui a suscité l'exposition actuelle, la plus importante depuis 
la rétrospective de l'Orangerie, en 1941. Les œuvres exposées datent de 1865 
à 1894. Née à Bourges en 1841, Berthe Morisot est morte à Paris en 1895. Elle a 
joué un rôle important dans l'évolution de l'impressionnisme, où maîtres et élèves, 
ainés et cadets se sont influencés réciproquement. Belle-sœur et élève de Manet, 
elle n'est pas étrangère à son évolution vers la peinture claire. Comme Manet, 
comme Renoir dont elle a subi l'influence vers 1880, elle a peint beaucoup de 
personnages. Elle a su traiter le thème du personnage féminin comme les hommes 
ont rarement réussi à le faire. Elle s'est servie de la lumière impressionniste pour 
conférer aux jeunes filles et aux femmes un aspect aérien et immatériel. Ce qui 
les entoure, dans ses tableaux, s'accorde, d’ailleurs, avec cet aspect : arbres et 
murs prennent la légèreté des fines étoffes. Mais la création de ce monde délicat 
nn et vaporeux n'empêche pas Berthe Morisot d’avoir une technique très hardie, 
BERTHE MORISOT : Elle peint par larges et longues touches du pinceau qui zèbrent la toile et la font 

Femme se poudrant crépiter. Musée Toulouse-Lautrec, Albi, du 1er juillet au 15 septembre (entrée : 150 F). 


82 


IR CET. ÉTÉ 


e musée du Jeu de Paume, rouvert au public, exalte l’impor- 
nce de l’impressionnisme. — Les destinées de la tapisserie moderne. 
- Récapitulation de l’œuvre dessiné de Dunoyer de Segonzac. 


LE MUSÉE DES IMPRESSIONNISTES 


eux raisons font de la réouverture du musée des Impressionnistes, fermé 
puis 1954, un événement artistique important. Alors qu'au moment de 
fondation, en 1947, les peintres d'avant-garde se désintéressaient de l’impres- 
>nnisme, aujourd’hui une grande partie d’entre eux, cessant de se référer au 
bisme et au fauvisme, se réclament du style flou, de la technique rapide et, bien 
ils soient le plus souvent des peintres abstraits, de l'amour de la nature prôné 
r les impressionnistes. Ainsi le musée du Jeu de Paume, après avoir donné à 
mpressionnisme la consécration du grand public, peut maintenant aider celui-ci 
comprendre les œuvres actuelles. Il le peut d'autant mieux que, dans son nouvel 
at, il est considéré comme le plus beau musée impressionniste du monde. Non 
ulement il s’est enrichi de quatre-vingt-dix pièces nouvelles parmi lesquelles 
s sculptures de Degas et un bas-relief de Renoir, mais les mesures prises pour 
conservation et la présentation des œuvres qu'il contient en font un musée 
«emplaire. La muséographie inverse aujourd'hui les rapports entre les œuvres 
art : peinture et statuaire ne dépendent plus de l'architecture ; c’est celle-ci 
ii est mise à leur service. Une salle a été construite pour contenir un paysage 
“eton et quatre bas-reliefs de Gauguin. On a bâti des murs pour pouvoir y encastrer 
s Cathédrales de Monet qui sont présentées sans cadre. Le visiteur respire un 
r conditionné. C'est que le musée tout entier a été aménagé pour que l’atmo- 
hère n'exerce aucune action néfaste sur la matière des tableaux. Un éclairage 
tificiel complète l'éclairage naturel. Quand celui-ci devient insuffisant, un œil 
ectrique le sent et déclenche l'éclairage artificiel. Pour ce qui est des tableaux, 
plupart ont été réentoilés ; des vernis superflus qui les voilaient ont été 
ipprimés. Leur encadrement a été également modifié et amélioré. Enfin le musée 
es Impressionnistes a conservé son caractère éducatif qui en fait un puissant 
strument de culture. Les panneaux didactiques qu’il comprenait dès sa fondation 
nt été disposés dans un nouvel ordre qui permet une lecture plus facile et plus 
pide. Pavillon du Jeu de Paume, place de la Concorde, ouvert jusqu’au 30 octobre 
ntrée : 200 F). 


TAPISSERIES 


Le besoin de nouveauté qui est une des caractéristiques de notre époque peut 

ndre insupportable à l’amateur d’art l’idée d’une image définitivement fixée 
ir un mur. C’est sans doute la raison pour laquelle les peintres ont rarement 
occasion, aujourd’hui, d'exécuter des fresques. Toutefois, la nécessité de faire 
1bir à des formes l’épreuve de l'agrandissement n’en reste pas moins pressante. 
le pouvant peindre de vastes fresques, les peintres font de la tapisserie. La tapis- 
srie réserve, d’ailleurs, une seconde épreuve aux formes : le tissage les amollit. 
Ine complicité s'établit entre la matière et la laine, la couleur et le dessin, dont 
* résultat est de rendre indécises et étouffantes les images complexes. Les 
nquante-neuf tapisseries exposées au musée des Arts décoratifs en fournissent 
| preuve. Les tapisseries composées d'éléments simples, comme celles de Pignon, 
e Beaudin, d'Herbin, de Léger, de Arp, de Piaubert, de Prassinos, notamment, 
onnent un plaisir visuel, alors que les tapisseries inspirées par le style de Lurçat 
roduisent une impression tactile et ténébreuse, même si leurs couleurs sont 
ives. Toutes les tapisseries que comporte l'exposition sont récentes : aucune 
a été faite depuis plus de quatre ans. L’abstraction est le style auquel semblent 
ndre la plupart des cartonniers. Musée des Arts décoratifs, 107, rue de Rivoli, 
squ’au 15 octobre (entrée : 200 F). 


DUNOYER DE SEGONZAC 


’exposition, qui comprend deux cent vingt-deux gravures, quatre-vingt- 
ix dessins, et vingt-deux aquarelles, représente trente-cinq ans de travail. Elle 
oincide avec la parution des cinq premiers volumes d’un ouvrage reproduisant 
œuvre gravé complet d'André Dunoyer de Segonzac. Né en 1884, Segonzac 
appliqua, en 1910, à traduire par le dessin la danse d’lsadora Duncan. Par ce 
oût pour l'expression du mouvement s'explique la partie la plus intéressante 
e son œuvre. Dunoyer de Segonzac exprime le mouvement par des moyens variés. 
e premier rappelle les procédés futuristes ou la chromo-photographie. Un person- 
age qui paraît avoir, dans l’image qu'il en donne, trois jambes, n’en a, en fait, 
ue deux, mais l’une de ses jambes a été représentée deux fois parce qu'elle a 
ougé ; chaque représentation correspond donc à une position de la jambe dans 
espace. Segonzac emploie aussi l’aspect inachevé d'une figure. Les éléments 
récis sont immobiles ; les éléments flous indiquent une mobilité. Grâce à ces 
rocédés, il arrive à témoigner de subtiles expériences du mouvement. Par exemple, 
>rsqu’un personnage se déplace, si l'attention le suit, ses jambes paraîtront floues, 
: fond sur lequel il se déplace paraîtra flou également, mais le haut de son corps 
era précis. Dans d’autres cas, Segonzac indique non plus un mouvement extérieur, 
jais un mouvement intérieur : celui de l'attention. Toutes les formes sur lesquelles 
attention se porte deviennent sombres, les autres sont seulement représentées 
ar des traits fins. Parmi les documents exposés et qui concernent la famille et 
| vie de Dunoyer de Segonzac figure un petit buste de bronze : il représente son 
rand-père et il est l’œuvre de Daumier. Bibliothèque nationale, 58, rue de Richelieu, 
ysqu’à fin septembre (entrée : 200 F), 


EDGAR DEGAS : 


Danseuse se regardant le pizd droit 


ANDRÉ BEAUDIN : 
Composition, 1958. 


De 


DUNOYER DE SEGONZAC : 


Femme couchée dans l'herbe. 
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M“ A. NICLAUSSE 


50, rue La Bruyère - PARIS-IX® 
TRI. 11-49 


ouvert tous les après-midi 


TISSUS ANCIENS 


HAUTE ÉPOQUE — XVII MS TECIE 


LES RÉPONSES AU JEU DES CONNAISSANCES 


Volci les réponses exactes aux questions posées dansles pages 72 à 75. 
108 6 : TRI I620 5 212551 ! 
1 7% 125 170; 220 
5 9 8 : 19 18 : 235 
5 Qype 14 : 19 : 24 : 2 
DÉRAIOT ASS I5 12 20 15 5 
Comptez un point par réponse exacte. 


CES REGARDS VOUS INTERROGENT : A—4;B—5;C—2;D- 
M 


Comptez deux points par réponse exacte. 
L'AME DES VIOLONS : Chagall — 4; Anne Vallayer-Coster 
Oudry = 2; Bill Parker — 6; Baccio Pontelli 5; Valentin — 1. 
Comptez un point par réponse exacte. 
Plus trois points pour le trompe-l'œil. 
CINQ FOIS SUR LE MÉTIER... : Henri || — 5; Louis XIII 
Louis XIV = 3; Louis XV — 2; Charles X — 4, 
Comptez un point par réponse exacte. 
A CHAQUE BUREAU SON SIÈGE : Louis XII 
ECUIS XIV D PL OUI XV 2CMLOUIS XVI ; 
Comptez deux points par réponse exacte. 
ILS ONT HABITÉ LA : A Fontaine-Française, Henri IV: 


B — Esclimont, Catherine de Médicis; C Maintenon, Charles X; 
D — Fleury-en-Bière, Henri IV. 


Comptez vos points et ajoutez deux points pour le fameux locataire. 
A LA FOIRE DES ANTIQUAIRES : 1 BANC ND 2 ANG BD? 
SIC E AD: 

Comptez un point par détail. 


’ 


DE QUEL STYLE : Louis XIV D ; Restauration A ; Louis XV Ex 
Louis XVI— E; Charles X — B,. 


Comptez un point par réponse exacte. 


EXPERTISE-EXPRESS : À — une jardinière de Canabas, Louis XVI: 
B — cuvette et pot très rares de Choisy, romantiques ; C une glace 
Chippendale en bois, 1755. 


Comptez un point pour chaque précision exacte. 


Les réponses exactes totalisent un maximum de quatre-vingt-quinze 
points ; selon la note que vous avez obtenue, vous pouvez vous considérer 
comme : débutant (ou lecteur distrait) au-dessous de 45: 

bon amateur (ou lecteur consciencieux) de 46 à 60; 
très connaisseur (ou lecteur assidu) de 61 à 80; 
expert (ou lecteur fanatique) de 81 à 95. 
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